Estudio de la obra plástica del artista Matías Quetglas: evolución y desarrollo, 1964-2006 by Zurita Fernández, Raquel
UNIVERSIDAD COMPLUTENSE DE MADRID 
 
FACULTAD DE BELLAS ARTES 
 
Departamento de Dibujo I 
 
 
TESIS DOCTORAL   
 
Estudio de la obra plástica del artista Matías Quetglas: 
evolución y desarrollo, 1964-2006 
 
 

















© Raquel Zurita Fernández, 2012 
UNIVERSIDAD COMPLUTENSE DE MADRID
FACULTAD DE BELLAS ARTES
DEPARTAMENTO DE DIBUJO I
TOMO I





 DR. D. PEDRO MARTÍNEZ SIERRA





UNIVERSIDAD COMPLUTENSE DE MADRID
FACULTAD DE BELLAS ARTES
DEPARTAMENTO DE DIBUJO I
TOMO I





 DR. D. PEDRO MARTÍNEZ SIERRA








Pero el sitio en que se ha nacido es menos una 
expresión que una materia; es un granito o una tierra, un 
viento o una sequedad, un agua o una luz. 
En él materializamos nuestras ensoñaciones; gracias 
a él nuestro sueño cobra su sustancia justa; a él le pedimos 
nuestro color fundamental.
 Gaston Bachelard
 El agua y los sueños
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Las motivaciones que nos condujeron a la elección del artista Matías Quetglas 
para el estudio y posterior desarrollo de esta tesis han sido de diversa índole. 
Hablaremos en primer lugar de las personales, dada mi admiración e interés por 
él. El primer contacto que tuve con la obra de este artista fue cuando cursaba primer curso 
en esta Facultad, desde entonces me ha interesado y gracias a este trabajo he tenido el 
privilegio de conocer la mayor parte de su obra, su evolución artística y a él personalmente. 
Comprobaremos durante el desarrollo de la investigación que su trabajo responde 
a una reflexión personal en busca de una coherencia plástica sin grandes rupturas en el 
camino, lo que le permite generar una producción plástica constante y meditada, y que 
en su trayectoria, el concepto de lenguaje y su pensamiento estético se relacionan e 
influyen mutuamente.
Nacido en Ciutadella (Menorca) en el año 1946,  inicia su andadura tempranamente 
y será a los dieciocho años cuando comienza a verse su obra. Desde entonces, desarrolla 
una personalidad creativa que no necesita contemplar las corrientes que le rodean y que 
pudieran parecer más innovadoras, de ahí su mérito y acierto en sus planteamientos. 
En segundo lugar, motivaciones metodológicas, ya que me ofrecía la posibilidad 
de interpretar su obra a través del lenguaje escrito en este trabajo. Queremos dejar 
constancia de la ayuda inestimable que hemos obtenido al poder contar con su presencia 
y colaboración para la realización de esta tesis; en nuestro camino también ha sido 
fundamental el apoyo que su mujer nos ha ofrecido. Ambos nos han brindado todo 
tipo de facilidades y la ocasión de disfrutar y departir con ellos tanto en su estudio 
como en su domicilio. Además, para poder realizar una reflexión de conjunto sobre 
su trayectoria, nos han facilitado toda la documentación gráfica de su obra: su archivo 
compuesto por miles de imágenes, negativos en blanco y negro y color, diapositivas de 
todos los formatos; reseñas de periódicos y revistas; artículos y catálogos donde aparecen 
la opinión de críticos, galeristas y amigos; escritos personales; discos con entrevistas de 
exposiciones; dos obras grabadas en vídeo y dirigidas por el propio artista; la grabación 









el retroceso de su pensamiento creativo hasta la decisiva solución más adecuada y, 
su último trabajo, que ha tenido como tema las tradicionales fiestas de San Joan de 
Ciutadella, titulado “Caballeros y Centauros”, cuya dirección, guión y filmación ha 
corrido a cargo de Matías Quetglas; la posibilidad de realizarle entrevistas personales. 
Todo ello, seleccionado, digitalizado y ordenado se encuentra debidamente catalogado 
en el Apéndice Documental del Tomo I y en el catálogo, contenido en el Tomo II. 
En tercer lugar, motivaciones teóricas, dado que la profundización en el estudio 
y análisis de su obra nos ha abierto caminos teóricos específicos sobre su temática y 
evolución por medio de la bibliografía consultada, siendo de especial ayuda la tesis 
elaborada por el Dr. D. Florencio Galindo de la Vara1, pintor español nacido en 1947 en 
Adanero (Ávila). Fue alumno también de Antonio López García en la Escuela Superior 
de Bellas Artes de San Fernando, es profesor titular en la Facultad de Bellas Artes de 
Madrid y uno de los representantes más destacados del nuevo realismo español.
Florencio Galindo, pertenece a la llamada “segunda generación de realistas 
españoles”, que empezaron a exponer en la década de los setenta. Sus temas intimistas 
se centran en figuras de niños y, sobre todo, de animales y flores, que coloca atrapados o 
separados de su entorno natural, creando a menudo imágenes cargadas de dramatismo, 
aunque con suaves tonalidades cromáticas donde se ponen de relieve los procedimientos 
y técnicas que utilizaron los artistas del nuevo realismo español. Tiene cuadros en varios 
museos de España, ha celebrado múltiples exposiciones y es ganador de diversos certámenes.
Y la del Dr. D. Francisco Molinero Ayala2 que nos ha abierto el camino hacia 
la realidad artística de los años ochenta en España. Nacido en Jaén en 1945, estudió 
en la Escuela Superior de Bellas Artes de San Fernando de Madrid. Ha realizado gran 
cantidad de exposiciones, también tiene cuadros en varios museos de España y ha sido 
ganador en diferentes certámenes.
La consulta y estudio de toda la documentación ha tenido como objetivo 
desarrollar, analizar, catalogar e interpretar la obra de nuestro artista, basándonos 
especialmente en el estudio de su lenguaje plástico y en los aspectos expresivos de su 
pintura desde 1964 hasta el año 2006, lo que nos ha permitido obtener una visión global 
de su trayectoria.
Para comenzar, hemos considerado pertinente estructurar la tesis en dos tomos. 
En el Tomo I hemos establecido dos grandes bloques temáticos: el primero, Matías 
Quetglas Benedet, gira en torno a la figura del artista, lo hemos dividido en tres capítulos 
y nos permite acercarnos a su persona. Abordamos en primer lugar sus datos biográficos 
para después pasar a mostrar el panorama artístico donde se desarrolla su primera época. 
Para ello, nos apoyamos en las diversas manifestaciones que bajo el término “Realismo” 
se han llevado a cabo -en estos años con los que Matías Quetglas se encuentra- cuando 
comienza su andadura profesional.
1.- GALINDO DE LA VARA, F., Procedimientos y técnicas en el nuevo realismo de Madrid, Tesis doctoral, Madrid, 
Universidad Complutense de Madrid, 1988.
2.- MOLINERO AYALA, F., Realidad del proyecto artístico de “Los ochenta”: trayectorias artísticas de sus pintores, Tesis 









Concluiremos con la descripción de su actividad profesional y sus recursos 
expresivos imprescindibles para obtener una visión objetiva y poder profundizar en su obra 
(Cap.3). En este capítulo hemos querido también hacer especial mención a su incursión 
literaria que consideramos merece ser divulgada y tener un mayor reconocimiento y que 
incluimos en el Apéndice B.
El segundo gran bloque temático, Desarrollo y evolución, tiene como principal 
objetivo el estudio, desarrollo y evolución de la producción del artista. Ha sido una 
oportunidad valiosa para nosotros, ya que nos ha permitido adentrarnos y analizar 
el mundo de Matías Quetglas, estudiar su manera de trabajar convirtiéndose en un 
poderoso argumento por su contenido conceptual.
Éste gira en torno a tres apartados: en primer lugar el análisis de las fuentes 
estéticas de las que ha bebido Matías Quetglas y que -sin impedirle seguir su propia 
visión- le han servido para adquirir actitudes y fórmulas de carácter estético formal. 
Hemos creído pertinente continuar nuestra aproximación con la exposición de la 
temática que desarrolla en su producción y con un tratamiento de los temas que evocan 
sus figuras, con la intención de conseguir una preparación adecuada para el análisis de 
su trabajo que abordamos en el Capítulo 5.
A continuación hemos pensado que era oportuno prestar atención detallada a 
la explicación de la existencia de los dos espacios plásticos utilizados por los artistas 
y que se evidencian en la obra de Matías Quetglas. Por su especial significación y 
constituyendo el corpus de este trabajo, dedicaremos el siguiente capítulo al estudio de 
su evolución plástica apoyándonos sobre todo en la representación de la figura humana 
a través de un recorrido por su obra, comprendida entre los años 1964-2006, analizando 
así la característica principal de su obra: la libertad de expresión.
Estudiaremos su obra en función de la noción de espacio. Para analizarla y 
dado que su progresión se produce de una forma paulatina, la hemos organizado 
cronológicamente en dos etapas comprendidas entre los años 1964-1986 y 1986-2006. 
La primera ajustada al espacio clásico euclidiano y la segunda al espacio topológico, 
centrándonos en dos cuestiones: primera, en cómo actúa la “mirada” del artista y, segunda, 
en cómo opera el concepto de espacio dependiendo del periodo en que se encuentre. 
Solo así podemos conseguir una visión general de su proceso creativo.
El capítulo titulado Teoría y práctica en la obra de Matías Quetglas está elaborado 
desde un punto de vista subjetivo, supone una introspección dentro de nuestra 
investigación y entra en el campo de las emociones personales. Hemos pretendido 
interpretar la obra artística de Matías Quetglas desde una experiencia personal entre lo 
“visible” y lo “invisible”.
En primer lugar hemos buscado las correspondencias entre una selección de 
obras y escritos de Matías Quetglas para después interpretar una docena de ellas. En 
este último apartado, el orden de presentación de las obras obedece a una delimitación 
cronológica y el criterio que hemos considerado más objetivo para la selección ha sido 
en virtud de su especial relevancia en el ámbito de su expresión plástica a lo largo de su 
evolución, seleccionando las que a nosotros nos han parecido más significativas. Cada 









Por último, las conclusiones, que se expondrán como compendio derivado del 
contenido teórico de este trabajo donde se mostrarán las interpretaciones de nuestro 
estudio que esperamos sean operativas, sobre el desarrollo de su evolución, después de 
un proceso analítico desde la visión interior de la autora de esta tesis.
Hemos querido diferenciar la bibliografía general -con los textos utilizados que abarcan 
diferentes campos en nuestra investigación-, y la específica, para nosotros imprescindible, 
porque en ella recogemos todas las referencias de los medios escritos, publicaciones periódicas 
o ediciones en las que en mayor o menor medida se comenta o cita su obra.
Hemos incluido también una relación de sus datos profesionales en la que 
ordenamos cronológicamente sus exposiciones tanto individuales como colectivas y 
ofrecemos una lista de museos y colecciones donde se encuentra su obra.
El Apéndice Documental se divide en tres apartados: en el primero recogemos 
las entrevistas personales realizadas al artista. En el segundo hemos reunido los textos 
escritos por Matías Quetglas; se ha recopilado y seleccionado los documentos escritos 
sobre el artista y su obra realizados por periodistas y escritores. También se ha incluido 
un DVD que incluye dos documentales: uno, realizado sobre el artista titulado “Matías 
Quetglas. Un día en su estudio” en Madrid el día 1 de diciembre de 2005 y, otro, su último 
trabajo, que ha tenido como tema las tradicionales fiestas de San Joan de Ciutadella, 
titulado “Caballeros y Centauros”, cuya dirección, guión y filmación ha corrido a cargo 
de Matías Quetglas. Esta película ha sido íntegramente grabada en el estudio de Matías 
Quetglas en Navalperal de Pinares (Ávila)a excepción de las escenas de caballos, que 
se rodaron en la finca Los Arcos del Escorial. El rodaje comenzó el día 23 de julio y 
terminó el día 31 de diciembre de 2008. Finalizamos con una selección de comentarios 
y críticas publicadas en periódicos y revistas sobre la vida artística de Matías Quetglas.
El catálogo de su obra -desde 1964 a 2006- está contenido en el tomo II en el 
que se recopilan 1188 obras y constituye la base de nuestro estudio. Se ha organizado de 
forma cronológica y cada obra va acompañada de una “ficha técnica” en la que figuran, 
en su caso, los datos técnicos de la misma: título, año, técnica empleada, dimensiones, 
bibliografía, indicando cada vez que la obra ha salido en cualquier medio de representación 
escrita como prensa, revistas, libros, catálogos, y en cuantas exposiciones ha sido exhibida 
la obra. Nos ha parecido conveniente también, hacer una clasificación en la que aparezca 
su producción diferenciada por años y un extracto de la misma.
No queremos terminar sin expresar nuestro agradecimiento al artista Matías 
Quetglas por su apoyo incondicional brindándonos todo tipo de información y ayuda 
sin la cual no hubiera sido posible realizar esta tesis y a su mujer Mª Antonia Santos por 
su amabilidad y disponibilidad.
A mi director de tesis y “maestro” Pedro Martínez Sierra, con todas las 
connotaciones afectivas que el término conlleva y a su mujer Consuelo Dalmau.
A Javier Herrero Gómez por su generoso e incondicional esfuerzo y continuos 
ánimos para llevar a buen término esta tesis. 
A Federico Delicado, que una vez más, con su entrega, nos demuestra el auténtico 









A Luís Morales, por su apoyo y ayuda en realizar las casi tres mil reproducciones 
fotográficas, selección y posterior digitalización.
A mis padres, y hermanos en especial a mis hermanas, Mª Jesús, Teresa, Mª 
Ángeles e Inma, estas dos última me ayudaron a comprender el valor de la comunicación 
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“¡Qué dificil destello en la carrera de un pintor es esa 
revolución profunda mediante la que decide ser él mismo!”
Gaston Bachelard
 
1.1.- INFANCIA Y ADOLESCENCIA
Matías Quetglas nació el 2 de junio de 1946 en Ciutadella, un municipio 
emplazado en el extremo oeste de Menorca. 
Abierta al Mar Balear por una angosta cala de “boca estrecha” como de ella decía 
Francesco Lenanto en el Specchio del Mare en 1664, al resguardo de la tramontana y 
el mistral, descansa recoleta la Medina Minurka y su puerto, uno de los más hermosos 
del litoral (lám. 14). 
 A lo largo de la historia vientos, lebeches, sirocos, gregales, acercaron a las 
Gimnesias y Pitiusas, navegantes de distintos puertos, hijos de una cultura común que 
con el tiempo devino en categoría del espíritu, universalmente reconocida como el mar 
en medio de las tierras. 
Allí dejaron su impronta fenicios, griegos, romanos, árabes. 
En la Civitas, que fue capital de la Isla hasta la ocupación inglesa en los albores 
del siglo XVIII, y entre vestigios que se remontan a la prehistoria, nació Matías Quetglas 










Y al hilo de ese doble nacimiento, como hombre y como artista extraemos este 
texto de Josép Meliá:
Este mundo cerrado, episcopal, construido sobre ruinas de un “parvum 
oppidum” romano, tiene unos días claros, soleados, que en la lengua del país 
se llaman “días de canónigos”. En las fachadas de sus palacios -las casas de los 
Squella, Lluriach, Saura- hay un color de piedra piamontesa, florentina, una 
vibración mediterránea trémula e impalpable... ¿Cómo ha de extrañar que en 
este contorno, que por ser menorquín es el primero de las Españas que recibe la 
luz del día, haya nacido un pintor enamorado de la luz?1.
Matías Quetglas tuvo una infancia feliz. Los primeros años de su historia 
transcurrieron junto a sus padres y sus dos hermanas. La madre, oriunda de Huesca, se 
ocupaba de la casa, y su padre (lám. 158) ejercía como representante de curtidos para calzados.
Lám. 158
1.- Texto escrito por Josép Meliá para la presentación titulada “Matías Quetglas y la obsesión de la verdad”, en catá-








En aquellos años Ciutadella no era como hoy en día un objeto de deseo para 
ansiosos turistas. Al contrario, sus recuerdos son vivencias en un pueblo tranquilo y 
limpio, con playa y pinares por los que de joven camina con deleite y con el rigor curioso 
del arqueólogo.
En aquel tiempo Matías Quetglas consiguió recrearse con los atributos de la 
singularidad mediterránea de los años sesenta, ajena aún a la perturbación de la posterior 
explosión turística: “… es una sensación surreal de los paisajes y de las cosas” 2. 
Gozar de tal prerrogativa le abrió caminos a la atención de fenómenos y 
acontecimientos esenciales sin ruidos circundantes y dejó una profunda huella en su 
personalidad y en su profesión. Si, como dijo Hermann Hesse “el arte es la contemplación 
del mundo en estado de gracia”, se entiende la traza de estas primeras impresiones como 
sedimento del aliento, que lo asistirá a lo largo de su tarea artística.
A veces me siento como un arqueólogo, rastreador y profanador de 
viejos secretos enterrados... Quisiera atrapar de la vida lo que tiene de perenne. 
También quisiera cazar lo escurridizo... Me gusta mucho mirar. Soy un voyeur 
profesional, tanto miro que a veces creo que veo3.
En el inicio de su adolescencia, nuestro autor recibió influencias de dos figuras 
que pronto se revelaron capitales en su gusto por el arte: el señor Ares y Nina Camps. 
El primero, que impartía clases de francés, le transmitió su devoción por la literatura y 
los juegos creativos. La segunda, restauradora de cuadros y cerámicas, influyó en su potencial 
artístico y, con determinación no exenta de afecto, le regaló sus primeras pinturas. 
Así, a los 14 años estrenó Matías Quetglas su primera caja de óleos y, a partir 
de entonces, dedicó los domingos a practicar con sus nuevos materiales. Se afanaba con 
verdadero fervor en el quehacer del dibujo, aunque sin intuir todavía que esta pasión 
se convertiría en su profesión y en el “leitmotiv” de su vida. Así fue como nació la obra 
“El Molino”, un lienzo que regaló a Nina Camps, correspondiendo a las atenciones 
que había recibido de ella. Éste fue, probablemente, el primer trabajo del pintor que 
transcendió el ámbito familiar.
Aunque tenía una disposición natural para la plástica, lo cierto es que Matías 
Quetglas, cuando era niño, nunca había imaginado que llegaría a ejercer la profesión de 
pintor. Bastante lógico y común en un estadio de la vida en el que las vocaciones no se 
manifiestan de un modo imperioso, sino como una vaga intuición. Aunque en párvulos 
destacó por sus dibujos de cowboys, no es hasta el bachillerato cuando sobresale por su 
destreza y su interés por el arte.
2.- Citado por MIRÓ, S., “Menorca es un lugar magnético que guarda un secreto oculto”, en Última Hora, Mayo 2005.








Estudió Primaria en el Seminario Conciliar de Menorca y el Bachiller en el 
Instituto Laboral “José María Cuadrado”, de Ciutadella, donde obtuvo Matrícula de 
Honor en la asignatura de Dibujo, bajo el maestrazgo de Joaquín Carretero. En aquel 
centro de enseñanza, además de impartir el bachillerato convencional, los profesores 
instruían acerca de diversos oficios: mecánica, electricidad, carpintería e, incluso, manejo 
del tractor. El joven realizó un curso de modelismo de calzado y vendió a los fabricantes 
de la Isla los prototipos por un precio de tres duros.
Durante casi un lustro trabajó como patronista, primero en Can Roseta y, 
después, en Can Juaneda. Tras esta primera andadura profesional, compartió mesa de 
trabajo en la fábrica de zapatos de Novus con el barítono Joan Pons, a quien retratará 
con posterioridad. 
Matías Quetglas, había descubierto su interés por la pintura, pero no disponía de 
los recursos necesarios para su desarrollo educativo. Al período de aislamiento cultural 
y político que vivía el país, se sumaba la ubicación particular de la Isla, dificultando 
sobremanera el tránsito informativo, reduciéndose la oferta comunicacional a un único 
periódico, El Diario Menorca, y a una biblioteca municipal de escasa dotación. Apenas 
conseguía recabar noticias relativas a las exposiciones que se celebraban en la capital. 
Únicamente recopilaba referencias en la barbería, gracias a las revistas pasadas de fecha, 
que el peluquero le regalaba. Esa ansia de mundo, añadida a la necesidad de sobreponerse 
al aislamiento dominante, despertó en Matías Quetglas la necesidad de abandonar su 
tierra de origen para aprender y desarrollarse.
Alfredo Adobbati Perelló incide en la particularidad de la vida en la Isla de Menorca:
… es como una necesidad que se detecta de conectar a Menorca con el 
resto de España y del mundo, cada vez más y por la máxima cantidad de vías 
posibles. Esa naciente actitud de las personas y las fuerzas de distinto tipo que 
se mueven y viven aquí, no deja de ser un acontecimiento en sí mismo, y a todas 
luces loables y esperanzadoras.
El concepto de isla implica aislamiento. Hoy ese aislamiento casi 
total de ayer, donde las comunicaciones estaban constreñidas a los barcos, es 
imposible. El aislamiento actual está caracterizado precisamente por la conexión 
pasiva que producen los medios de comunicación. Con esto se quiere decir 
que desde Menorca nos enteramos de las noticias que se producen en otras 
partes, pero rara vez en otras partes se enteran de acontecimientos de Menorca. 
Miles de viajeros vienen a Menorca, pero comparativamente son poquísimos 
los menorquines -sobre todo jóvenes- que tienen oportunidad de viajar fuera.
Es dentro de este contexto planteado en esta nota donde alcanza toda 
su importancia y ejemplaridad, la obra, el trabajo de menorquines que merecen 
ya el reconocimiento y la admiración de todos los que aquí vivimos. Los que 
con su trabajo diario, humilde y eficiente demuestran conocer y amar su tierra… 








Quetglas, al cantante Joan Pons y muchos otros individuos sin nombre, que 
hacen la verdadera Menorca día a día4.
Mientras tanto, la referencia local que recibía correspondía al trabajo del pintor 
Torrent, apodado el Van Gogh menorquín, por su particular manera de tratar el color y 
su deriva hacia el expresionismo, así como el paisajista Vives Llull.
Sobre los artistas residentes en Menorca y la importancia del arte pictórico en la 
Isla, opinaba Matías Quetglas:
No cabe duda de que Menorca es uno de los lugares del mundo en que 
hay más pintores. Aquí la gente pinta con muchas ganas, pero le faltan referencias 
de hacia dónde gira el mundo. Muchos de ellos pintan los domingos. En cierta 
parte hay un problema de aislamiento, aunque tampoco hay una predisposición 
a razonar. Quizás en esto, sí que tengan más opciones en Madrid5.
El mundo, en materia de arte, giraba en muchas direcciones en la década de los 
sesenta. La sombra de Duchamp se proyectaba sobre el papel del artista y de sus producciones. 
Sobre la base de la industria publicitaria norteamericana germinó el Pop Art 
que, como reacción al concepto de aura de la obra artística, abogaba por la iconografía 
del objeto común. 
Partiendo del suprematismo sintético de Malevich y sumando altas dosis de 
racionalismo, comienza a prosperar el concepto Minimalismo que viene a propugnar la 
estética de la exclusión.
El Op Art ahonda en la psicología de la percepción. 
En definitiva, actuaciones encaminadas a afrontar, en plena guerra fría, el papel 
del arte y los lenguajes artísticos, a tenor de los recientes acontecimientos del mundo 
occidental, y que perseguían democratizar igualmente el concepto artístico. “Cada hombre 
es un artista” es la proposición horizontal con la que Joseph Beuys pretende implicar al 
cuerpo social y abrir la creatividad más allá del ghetto del arte. Tesis propuesta de igual 
manera, aunque de un modo más frívolo e irónico por Warhol: “cada consumidor un artista”.
Mientras nuestro pintor pensaba que los menorquines podrían destacar más con
la necesária promoción, ya que nunca había faltado en la Isla una gran inquietud artística. 
En 1964, a sus 18 años, Matías Quetglas emprende esa promoción presentando varias 
obras en las salas del Ateneo de Mahón, obteniendo gran aceptación por parte de crítica 
y público:
4.- ADOBBATI PERELLÓ, A., “Un debate necesario: La nueva cultura de Menorca”, en Última Hora, Enero 1986.








Sus cualidades innatas con sensibilidad plástica, preparación cultural, 
artística, técnica, unida a su vocación, hacen que estas obras pictóricas sean 
francamente buenas, que tengan contenido más o menos suficiente en vivencia, 
expresión y forma6.
Con casi diecinueve años, en mayo de 1965, ofreció su primera muestra de 
óleos -dieciocho lienzos- en el “Casino 17 de Enero” o “Casino Nou” de Ciutadella, 
coincidiendo con el septuagésimo quinto aniversario de la inauguración de la sala 
de juegos. Las pinturas buceaban en el surrealismo y revelaban su admiración por el 
impresionismo francés de principios del siglo XX, así como su predilección por el 
expresionismo contemporáneo.
En junio de ese mismo año, recibió la primera medalla de dibujo en el “IV Salón 
de Primavera del Ateneo” de Mahón. Era ya un entusiasta del existencialismo sartriano 
y de la literatura de García Lorca:
6.- CARRETERO COMELLA, J., en Catálogo de la “Exposición de pinturas de Matías Quetglas”, en el ”Casino 









7.- Citado por ANVER,”Semblanza de Matías Quetglas”, en Diario Menorca, Febrero 1966.
Fluida, fuerte, acariciante, sugestiva e insinuante. Mi pintura quisiera 
que fuera como una poesía, que surge del alma con la serenidad y el equilibrio 
de una cosa espontánea7.
También realizó una exposición de dibujos en enero de 1966, exhibiendo 
treinta y seis obras en el “Salón del Círculo Artístico” de Ciutadella (lám. 16), que con 
posterioridad se trasladó a Mahón.
Urgido por el ansia de proseguir su formación en Madrid e ingresar en la 
Escuela Superior de Bellas Artes, Matías Quetglas decidió alistarse, como muchos 
españoles de la época, voluntario en el servicio militar. En un gran número de casos y 
circunstancias esta era la única opción de salir de la precariedad y ampliar horizontes. 
Además consiguió una ayuda de 5.000 pesetas gracias al apoyo del lingüista Francesc de 








1.2.- MADRID: LOS PRIMEROS PASOS
Una vez en Madrid, incorporado al servicio militar (lám. 29) y, al contrario de 
lo presumible, Matías Quetglas no guarda un mal recuerdo de esta aventura, en la que 
compartió numerosas vivencias con sus compañeros de filas.
En una primera época, el cuartel le proporcionaba la manutención básica. No 
obstante, cuando obtuvo permiso para preparar el acceso a la Escuela Superior de Bellas 
Artes, Matías Quetglas se vio obligado a llevar a cabo diversos trabajos en busca de 
pequeñas remuneraciones. A tal efecto, diseñó calzados y realizó patrones para fábricas 










y de la Plaza Mayor en el Rastro. Asimismo, realizó copias de obras de la Escuela de 
Barbizón (sanguinas y escenas bíblicas con temas judíos) por encargo de un anticuario 
rumano. Estos ingresos se complementarían con una pequeña beca que recibiría de la 
“Fundación Romanillos”, pero nunca perdió de vista que su objetivo en Madrid era 
la pintura, de tal modo que acudía al Círculo de Bellas Artes cada tarde, cuando salía 
del cuartel. Entonces, como hoy, la conocida Sociedad madrileña facilitaba por una 
módica cuota poses de modelos para dibujar del natural. Acudía, al mismo tiempo, a la 
“Academia Artium” (estudio Peña8 en la actualidad), sita en la Plaza Mayor, con objeto 
de ejercitarse para la prueba de admisión de la Escuela Superior de Bellas Artes, que 
consistía en dibujar una escultura con carboncillo.
En este clima eminentemente favorable para el fomento de sus aptitudes, 
conoció a diferentes compañeros que como él, profesaban verdadera pasión por el arte y 
la cultura y con los que disfrutará recorriendo las exposiciones emplazadas en el Paseo 
del Prado y en los aledaños del Ateneo.
Tras dejar el cuartel alquiló, junto a otro joven, una habitación de pequeño 
tamaño con dos camas en el barrio de Campamento. Allí vivía y trabajaba hasta que, ya 
como alumno de la Escuela Superior de Bellas Artes, se instaló con el compañero, José 
Ignacio Pardo Pedrosa en un par de habitaciones de un edificio de la Calle Pérez Galdós, 
entre Hortaleza y Fuencarral, donde el día a día, quién sabe si en honor al genial escritor 
del que toma nombre la vía, se le antojaba un tanto… galdosiano. Misterio, oscuridad y 








el extraño casero, daban lugar a ese ambiente, sugerente y tenebroso, tan característico 
de muchas de las novelas del autor canario. Aún así, el lugar se encontraba en el centro 
de Madrid y esto lo compensaba de cualquier eventualidad, incluso, la de carecer del 
derecho a cocinar. Sólo se le permitía tener un infiernillo a pesar de haber solicitado que 
necesitaba preparar la cola de conejo para imprimar telas. Durante meses, las sopas de 
ajo menorquinas (lám. 208), poco olorosas, constituyeron la única cena del artista.
Posteriormente estuvieron en una vivienda que pertenecía a un familiar de éste, 








9.- Así lo afirma Matías Quetglas en el catálogo para su exposición en la galería Juana Mordó inaugurada en enero 
de 1983.
1.3.- LA ESCUELA SUPERIOR DE BELLAS ARTES
Matías Quetglas se incorporó a la Escuela en septiembre de 1966, algo que, por 
otro lado, no le impidió prolongar su asistencia a los cursos impartidos por el Círculo 
de Bellas Artes. Conforme relata el mismo, el ingreso en la Escuela era como entrar en 
el paraíso, sabía que allí habían estado estudiando Picasso y Dalí y suponía que quien 
entraba en ella, ya tenía en sus manos el poder de la creatividad. Acudía también al 
Museo del Prado en donde satisfacía su interés por los primitivos españoles, los italianos, 
los flamencos... 
Siendo jovenzuelo, cuando soñaba con ser pintor, me imaginaba a mí 
mismo con aire de bohemio, sombrero negro y pajarita al cuello, absorto frente a 
un lienzo descomunal, mientras en el fondo, una luz cenital dejaba ver las carnes 
de una bella joven dormida en el más tierno abandono. Nunca tuve sombrero, 
ni corbatín, pero aún recuerdo aquella escena idílica, quizás la primera obra 
(imaginaría) de un imberbe pintor figurativo.
 Vino barato y largas discusiones. Hablábamos de vanguardia, de nuevos 
lenguajes, de originalidad, de la función del artista en la sociedad... los que 
nos iniciábamos en la figuración teníamos también nuestros errores. Herederos 
de la primera abstracción, conservábamos en ella el temor a la anécdota y el 
desprecio a lo ilustrativo. El realismo para ser nuevo, debía inaugurar una nueva 








10.- Citado por CABAL VALERO, M., “Matías Quetglas. Un artista mediterráneo e intelectual”, en La voz de 
Asturias, Abril 1978. 
11.- NIEVA, F., “Una muestra fundamental“ en Otra realidad, compañeros en Madrid, Madrid, Caja de Ahorros y 
Monte de Piedad de Madrid y Fundación Humanismo y Democracia, 1992, p. 351.
En el primer curso de Preparatorio, conoció al profesor Antonio López García, 
uno de los fundadores de la Escuela de Madrid, encuentro afortunado, ya que Matías 
Quetglas tenía una tendencia natural hacia la figuración.
Cuando salí a la pintura, era el momento de plenitud de la abstracción 
y quizá por eso quería revivir lo figurativo. En lo abstracto no veía posibilidades 
para mí, y esto, como mi amor por los italianos del Quatrocento, mi influencia 
mediterránea, y sentido metafísico de la existencia, muy distinto, por ejemplo, 
de los místicos castellanos, me inclinaron más a lo figurativo, es una influencia 
del ambiente10.
Antonio López también le descubriría la existencia de un hiperrealismo americano, 
novedoso y radicalmente figurativo pero con él trabajó en una tendencia realista, que se 
alejaba de la frialdad y de la mera sensación fotográfica, que suscitaba en aquel momento 
la corriente americana. Se trataba del Realismo Mágico, una vertiente melancólica y 
pesimista que refleja el retraso de España respecto a Europa, pero con un cariz pasional y 
desgarradoramente poético, que lo hace muy diferente del realismo americano.
Pintar a la española no es cuestión de propósito sino de destino, 
de temperamento irrefrenado, hijo a su vez de un clima y de una sociedad 
determinados. Por universal que llegue a ser, el artista es hijo de un lugar y de 
unos condicionamientos históricos, pero siempre superadores de estas reservas. 
Cualquiera que lo mire dirá; esto es arte español, algo que sorprende por su 
materialidad suculenta, su concreción simbólica, por su extraña y solemne 
mesura. Digo esto pensando en Velázquez, Ribera, Zurbarán. Pintar a la española 
es no hacer nada convencional, me refiero siempre a verdaderos representantes, 
encararse con la realidad y la materia de la manera más desinteresada. Quiero 
decir menos intelectual. Esto es lo que le ha distinguido siempre. La pintura 
Española ha reflejado muchas influencias de fuera, es por ejemplo la más 
directa hija de Caravaggio. Pero estas características de atención a la realidad y 








En esta época, Matías Quetglas padeció los rigores de toda iniciación y pudo 
observar cómo la abstracción impuesta por el grupo “El Paso” y la magnitud de la figura 
de Antonio López, dificultaban la emergencia y la consolidación de nuevos artistas.
El expresionismo abstracto americano y la abstracción española, habían reivin-
dicado la pintura no narrativa, el signo, el gesto, las formas o el color componían por sí 
misma un cuerpo semántico autosuficiente del lenguaje plástico.
 Matías Quetglas pensaba que el arte figurativo partía de un esquema y ofrecía al 
espectador una voluntad de comunicación, mientras que la abstracción aunque constituía 
también una forma de comunicación, carecía de elementos narrativos.
Opta por la figuración, aunque esta elección le plantea dudas existencialistas: “El 
vértigo de la existencia de lo ajeno a mi propio ser... Sobre todo esa figuración muy elaborada, 
produce una sensación de tiempo detenido y a veces hasta de incomunicación”12.
Y en la determinación de esa opción destaca el reino de la luz mediterránea, que 
se impone sobre la penumbra y sobriedad, el sentimiento de felicidad cuando pinta y el 
objetivo, la meta de que su obra sea el reflejo de sus sentimientos:
Estar de acuerdo conmigo y suelo estarlo cuando pinto. Si fuera feliz, 
siendo barrendero, sería barrendero, pero soy pintor… Procuro poner en mis 
cuadros todo lo que mi sensibilidad me deja ver y quisiera tener la suficiente 
para hacer unas obras impresionantes, llenas de emoción y humanidad13.
Y una intención profunda de reflexión a través de su arte:
Creo que tengo un sentido trascendente de la vida. El problema reside 
en dar un significado a esta palabra. Pienso que cuanto hacemos es algo más de 
lo que aparenta ser14.
Además de la figura de Antonio López García, otros artistas influyeron en su 
formación, tanto por contacto personal como por su obra. Al respecto él mismo comenta:
12.- Entrevista personal realizada en mayo de 2008, (Cfr. Apéndice Documental, pp. 279-289).
13.- Citado por MIR-ALLES., “Matías Quetglas, un gran pintor del futuro”, en Diario Menorca, Junio 1967. 








Recuerdo con mucho cariño a Pedro Mozos, que era profesor de 
Dibujo en Preparatorio, de Estatua; a Echauz, un profesor muy intelectual. 
También me gustó mucho trabajar con Barjola; me gustó muchísimo, sólo que 
con Barjola me presenté a su examen por libre, porque yo solamente había 
asistido a sus clases medio año, medio curso del curso anterior. Y luego me llevé 
muy bien con él15. 
En mayo de 1967, es galardonado con el Premio “Molina Higueras” otorgado 
por la Real Academia de Bellas Artes de San Fernando. Continúa con varios trabajos, 
pero ahora ya recibía encargos remunerados, como retratos, que le permitían sobrevivir. 
Aunque disponía de escasos recursos económicos, disfrutaba muchísimo de su 
vocación. Compartir y departir en tertulias con compañeros a los que les unía el amor por 
la pintura le resultaba gratificante, y a pesar de todo fue para él una etapa muy emocionante:
Los estudios de Bellas Artes me sirvieron sobre todo para conocer una 
serie de gente, pintores que siguen formando hoy el círculo íntimo de mis amistades. 
Hablamos largamente, nos comunicamos nuestras ocupaciones y hallazgos, 
cotejamos nuestras evoluciones y compartimos, en fin, un ambiente favorable16.
15 .- Entrevista personal realizada en mayo de 2008, (Cfr. Apéndice Documental, pp. 279-289).








1.4.- ETAPA DE FORMACIÓN
El año 1968 iba a traer nuevos y agradables acontecimientos: por una parte, fue 
el momento en el que conoció a Mª Antonia Santos Sanz (lám. 27), una joven zamorana 
que asistía a la escuela como oyente, algo que en esa época se permitía, de la que se 
enamoraría enseguida y que más tarde sería su esposa. 
Por otra parte y a nivel profesional en ese mismo año expuso en la “Sala Castilla”, 
de Valladolid para pasar casi inmediatamente a hacer su primera exposición en Madrid 










En ella, su querencia por el surrealismo va dejando paulatinamente paso a la 
atracción por el realismo. De hecho, las formas propias del movimiento vanguardista 
quedan ya reducidas a meros vestigios. 
Eusebio Sempere visitó la exposición acompañado de Juana Mordó, descubridora 
de talentos, indispensable galerista a favor de la obra de los más significativos creadores 
contemporáneos. A Juana le agradó la muestra, y adquirió un cuadro. Ella y Sempere 
le dejaron una tarjeta y, a partir de ese momento, se iniciaron conversaciones para 
contratarlo, hecho que él mismo califica como uno de los más relevantes de su vida 
profesional, cuando sólo habían transcurrido dos años desde su ingreso en la Escuela 
Superior de Bellas Artes:
Hablamos y al cabo de cierto tiempo, dos meses quizá, llegamos a un 
acuerdo. Eso fue lo verdaderamente importante. No me considero dotado de 
una personalidad lo suficientemente espectacular, para auto promocionarme, 
ni podría tampoco regular fácilmente en mis asuntos. El formar parte de la 
galería me proporciona gran comodidad, buena distribución de mis obras, 
propaganda... Me da solidez de base y puedo trabajar firmemente, desechando 
preocupaciones que pudieran impedírmelo17.
Queremos señalar que, curiosamente, aunque Eusebio Sempere acreditado 
exponente del arte cinético en España, no comulgaba con el realismo, la opinión que 
le despierta la obra de Matías Quetglas fue favorable al reconocimiento del talento y la 
honestidad de su propuesta.
Demasiado cuerdos suelen parecerme los nuevos pintores realistas 
españoles, tan iguales entre sí, demasiado astutos en su oferta melodramática 
disfrazada de escepticismo, que juzgan indiferente la realidad -ni deseada ni 
temida-, esa realidad pulcramente convertida en pintura ajena al riesgo y, lo 
que es peor, desprovista de sentido profundo. Tan rentable secta habla mucho 
y calla poco, atenta siempre a lo que asemeje candidez, una banal pericia 
técnica, incertidumbre fértil, los trucos más añejos, lirismo, el sobresalto 
gratuito. Prefiero, en ese campo, la vehemencia de los realistas norteamericanos, 
la encendida tensión de sus nada anacrónicos simulacros. Pero la melancolía 
me conduce a otras maravillosas pasiones: Vermeer y Velázquez. De aquella 
inteligente y apacible pureza, ¿qué quedan en el presente? plateadas cenizas...
Pese a todo, acabo de contemplar las obras de Matías Quetglas y mal 








los objetos, la honestidad de su trabajo creador en marcha. Que la sutileza de 
la grave claridad siga cimentando el quehacer de este artista, acaso destinado a 
fijar nuevos rumbos al realismo español18.
Pasar a formar parte de la plantilla de pintores de la importante galería Juana 
Mordó (lám. I) le abre nuevos horizontes, exponiendo en París, Estocolmo, Göteborg, 
Oviedo, Bilbao, Palma de Mallorca, Múnich, Menorca, Madrid, León...
Lám. I 
Juana Mordó y Matías Quetglas, junto a Mª Antonia en su obra“Dandy”, 1982.








19.- Citado por SAULEDA, J., “Matías Quetglas inaugura la nueva galería Fermín Echaurri”, en Diario de Navarra, 
Marzo 1985.
20.- Http://www.filisofia.org/hem/dep/cri/ri01101.htm (consultada: 7 marzo de 2009).
Matías Quetglas reconoce los profundos cambios de su vida durante aquella 
época, aunque su transformación fue una evolución sin roturas, “nunca he pasado de 
repente del blanco al negro” 19.
Para Matías Quetglas esto significó ser pionero entre sus contemporáneos, ya 
que sus compañeros de curso empezaron a estar en el mundo profesional cuatro o cinco 
años más tarde, y además le supuso estar situado en plena vanguardia española, a través 
de su adscripción a la galería Juana Mordó, la más puntera y adalid de la modernidad en 
el arte, no sólo en Madrid sino en España. Era prácticamente la única galería que tenía 
cierta categoría internacional y cierto respeto fuera de nuestras fronteras. Matías estaría 
más de quince años con Juana Mordó, hasta la muerte de ésta en 1984.
Respecto a la crítica del momento -parte importante en la vida de un artista- 
en las primeras épocas del realismo, Matías Quetglas destaca, por ejemplo, a Moreno 
Galván, hombre de izquierdas, en una corriente de pensamiento según la cual el arte 
figurativo podría servir como comunicación de masas: “un arte es realista cuando su 
testimonio tiene sus raíces en la vida” 20.
Este cambio en su situación profesional y económica permitió que en 1969 
pudiese casarse con Mª Antonia, mientras decidía realizar por libre los dos cursos que le 
quedaban en la Escuela en un solo año. Adquirió un pequeño apartamento de una sola 
habitación, en el paseo de Santa María de la Cabeza, muy cerca del actual Museo Reina 
Sofía. Cuando dispusieron de suficientes ahorros, se trasladaron a un piso en la calle 
Doctor Esquerdo, que también hacía las veces de estudio. Transcurridos quince años, 
pudieron adquirir otro en la cercana calle Ayala.
Su vida transcurrió feliz en esa época con la familia, los amigos y el trabajo. Sus 
contactos con Menorca fueron muy escasos; un par de veces estuvo con el cantante Joan 
Pons, su antiguo compañero en la fábrica de calzado. Acudió a verlo actuar cuando 









Veinte años después llega un momento importante en la vida profesional de 
Matías Quetglas, su estancia de tres meses en Roma durante el verano del 88 que hace 
realidad un perseguido deseo. 
Allí se hospeda en casa de un amigo, una finca situada en la vía Augusta, un 
chalet en las afueras, coronado con una peculiar torre que había sido de defensa de la 
muralla exterior del Vaticano. Desde allí cogía un autobús que le llevaba al centro y… 
caminando descubrió Roma, “…ni siquiera busqué donde estaban los museos… sino que iba 
andando hasta que me los encontraba… todo tiene ese encanto existencial que a mí me sigue 
emocionando mucho” 21.
La Academia de España en Roma, a través de su directora le ofreció ser 
pensionado por esta institución, Matías, en aquel momento no aceptó. Posteriormente, 
en el año 2002 mostraría en ésta, la exposición titulada “Don Quijote ilustrado”. 
Para Matías los romanos respecto de los griegos han sabido transmitir la alegría 
de vivir, con su estilo narrativo “como si fueran poemas”. Allí perdió el miedo a inventar 
situaciones (lám. 549), historias y a hacer composiciones en las que ocurrieran cosas.
Además entre otras manifestaciones le cautivaba la grandeza del fresco que el 
arte romano exhibe con maestría:
... es un sistema que exige de uno mismo la abreviación en el 
procedimiento. Hay que tener la idea muy clara y hay que desarrollarla 
normalmente con pocos colores y con mucha eficacia, ir al tuétano de lo que 
estas contando y no perderse con adornos, ya que a veces, en la pintura que 









permite una elaboración más lenta uno se enamora de pequeñas cosas que no 
son importantes y luego recargan la obra innecesariamente22.
Se trata de uno de los períodos más gratos de su vida, no sólo por la cantidad de 
dibujos que hizo durante su estancia, sino por el influjo que el clasicismo y la antigüedad 
que se podrá apreciar en el futuro de sus obras.
No buscaba las fuentes de nuestra cultura mediterránea ni pretendía 
penetrar en la sabia vitalidad del mundo antiguo. Sólo quería un lugar ameno 
donde perderme, quería andar mucho. Y pensar mientras andaba.
De verdad que anduve mucho, pero pensé muy poco, porque todo me 
estimulaba a hacer, más que a pensar.
Sucumbí sin resistencia a la seducción de Roma. Como tantos artistas a 
través de los tiempos; ya no quise ser yo, sino una caja de resonancia de los ecos 









Dibujé y pinté mucho, sobre papel, como conviene a un artista que 
viaja sin maletas. El papel sintonizaba bien con mi ligereza del ánimo y estuvo 
siempre presto cuando llegaba la urgencia de atrapar sensaciones fugitivas, el 
deseo de dejar señal de alguna cosa.
He tenido el privilegio de subir al andamio de la Capilla Sixtina y he 
tocado -con discreción- el trasero de Adán de Miguel Ángel. He disfrutado en 
Pompeya de unos frescos magníficos que no se enseñan normalmente al público 
y he contado con unos amigos -Merche y Ángel- que me ofrecieron el laurel, el 
peral, un mantel rosa y otro azul y sobre todo, su hospitalidad romana23.
23.- Presentación que Matías Quetglas escribió con motivo de la exposición que realizó en la Galería Estampa de 









Desde su primera exposición “con dieciocho años” en las Salas del Ateneo de 
Mahón, Matías Quetglas ha realizado numerosas muestras de las cuales, catorce han sido 
en Europa en ciudades como París, Suecia, Alemania e Italia. En España, sesenta y una, 
entre las que podemos destacar tres retrospectivas: la primera en 1985 (lám. II), en la SaIa 
Municipal del Roser en Ciutadella, formando parte de los actos conmemorativos con los 
que se iba a iniciar el “VII Centenario de la Conquista de Menorca y la incorporación 
de la Isla a la Corona de Aragón”. Esta exposición recogió la producción de los diez años 
anteriores, además de incorporar obras de otras épocas. Esta muestra se lleva también al 
Palau Solleric de Palma. En esta ocasión Matías Quetglas afirma:
Menorca está siempre presente en mi obra. Me dicen que soy muy 
mediterráneo, que no pertenezco al realismo castellano, sino que mi colorido, 
por ejemplo, se desprende de este espíritu menorquín que impregna la obra24.
Diez años más tarde, en enero de 1995, se inauguró la segunda retrospectiva: 
“Matías Quetglas, diez años de creación” (lám. III), en la Sala de Exposiciones “Sa 
Nostra Sant Antoni” de Mahón, fue organizada por “Sa Nostra Caixa de Baleares”, con 
la colaboración del Consell Insular de Menorca y el Ayuntamient de Ciutadella.
La tercera, “La Plenitud” (lám. IV), el 17 de diciembre de 2005 en el Roser de 
Ciutadella, que itineró a Mahón y al Centro de Cultura “Sa Nostra” de Palma.
24.- Citado por PONS FRAGA, J.J., “Exposición Antológica de Matías Quetglas en la Iglesia del Roser de Ciuta-








Las exposiciones colectivas en las que ha intervenido Matías Quetglas, han sido 
también muy numerosas: doscientas noventa y ocho, diez de ellas itinerantes, celebradas 
en países como Reino Unido, Japón, China, Brasil, Francia, Suecia, Alemania, Italia 
Ecuador, Irán, Venezuela, Finlandia, EE.UU., República Dominicana, Suiza, Portugal...
Lám. II









Actualmente Matías Quetglas continúa residiendo en Madrid, donde dedica 
muchas horas a trabajar en su estudio (lám. V). También pasa temporadas en el campo 
con su familia, en un pueblo de Ávila, Navalperal de Pinares, donde disfruta de su casa 
“Las Peñas”. Desde allí se ven kilómetros y kilómetros de paisaje, que quizás le recuerden 
de alguna manera el mar.
Siempre que puede vuelve a su Isla, donde tiene casa y estudio en la calle de Sant 
Pere Alcántara, nº 21. El contacto con los orígenes nunca se perdió. Cuando sus hijos 
aún eran pequeños, la familia pasaba largas temporadas en Menorca. Cuando llegó el 
momento de la escolarización de estos hijos, la estancia en la isla se redujo al período de 
vacaciones. Saber que en poco tiempo podían estar entre pinos o a la orilla del mar era 
un recuerdo que le resultaba muy difícil borrar:
Para mí es un lugar magnético. Tengo la sensación de que guarda 
un secreto oculto. Huelo que allí hay una clave existencial y siento siempre 
su aliento. Y me gusta estar allí. La gente es muy amable. La vida puede ser 
bastante placentera. Un sitio donde la renta per cápita es elevada, donde la 
cultura media es muy buena, donde hay bastantes actividades creativas, donde 
tienes la playa al lado y donde, cuando llega el mal tiempo, puedes ir a buscar 
setas. Es un lugar muy adecuado para vivir 25.
Además, y bajo su influencia se desarrolló en la Isla una escuela realista donde 
se acumulan nombres como Cardona, Martina Faner o Jaime Fedelich. Éste fue uno 








de los factores que contribuyeron a que, poco a poco, la situación del arte balear fuese 
cambiando hasta contemplar las Islas como un posible centro catalizador. Así lo explica 
Lluis G. Socias, comisario de la Exposición “Baleares, encuentros en Sevilla” que tuvo 
lugar en el pabellón de las Islas Baleares dentro de la Exposición Universal celebrada en 
1992 en Sevilla: “La idea de realizar este itinerario actual por el arte que se hace en las islas, 
parte de la consideración de que las Baleares pueden ser el centro catalizador de las nuevas 
formulaciones artísticas” 26.
Matías Quetglas ha servido también como referencia de los menorquines que 
quieren proyectar su trabajo fuera de la isla. Cuando alguien sale fuera y se desarrolla 
profesionalmente se convierte en un ejemplo, y a los menorquines les agrada tener un 
pintor local con proyección nacional e internacional.
26.- S.E., “Encuentros de Arte Balear en Sevilla”, en ABC, Mayo 1992.
Lám. V
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Ofreceremos en este capítulo una sucinta perspectiva de la evolución de los 
movimientos artísticos españoles desde la época en la que Matías Quetglas terminó sus 
estudios de Bellas Artes, atendiendo especialmente al Realismo (lám. 139), tendencia 
en la que nuestro autor se encontró inmerso. Posteriormente, nos centraremos en el 
Realismo Español de su tiempo y en la llamada Escuela de Madrid, que dará lugar a un 









Debemos saber que cuando Matías Quetglas llegó a Madrid se encontró, como 
consecuencia de la Guerra Civil y la Segunda Guerra Mundial, con una situación de crisis 
sociopolítica que había acabado con las relaciones artísticas anteriores y que dificultaba 
las comunicaciones, la difusión de las obras y la fluidez de intercambios, hecho que 
perjudicaba enormemente la introducción de los artistas españoles en el panorama 
internacional. Tan solo el nacimiento del “Grupo El Paso” (1957-1967)27, representante 
de un arte de vanguardia comprometido con su tiempo, de lucha y negación de lo 
establecido por el régimen franquista, representó un cambio muy deseado hacia lo que 
llamamos hoy arte moderno.
La sociedad artística en la que irrumpió el “Grupo El Paso” no se adscribía a 
ninguna tendencia definida y tenía la ambición de sumar a su propuesta a escritores, 
cineastas, músicos y arquitectos. Rafael Canogar, Luis Feito, Juana Francés, Manuel 
Millares, Antonio Saura, Manuel Rivera, Pablo Serrano, Antonio Suárez, Manuel Conde 
y José Ayllón constituyeron la primera formación de El Paso; en los años siguientes, 
Martín Chirino y Manuel Viola se sumarían al grupo, mientras se retiraban Francés y 
Serrano. Así mismo, fueron importantes los Encuentros de Pamplona de 1972 y el hecho 
de que la Bienal de Venecia de 1976 se presentase bajo el lema: “España, Vanguardia 
artística y realidad social. 1936-1976”. 
Fue el Informalismo el movimiento que supuso un punto y aparte en la historia 
del arte español a nivel internacional en la década de los sesenta. En ese período, cuando 
Matías Quetglas acababa los estudios de Bellas Artes, la ebullición artística se localizaba 
principalmente en Madrid y Barcelona, ciudades que recogían los mejores momentos 
de creación de las generaciones anteriores y de autores nuevos, que pronto buscarían 
propuestas alternativas al Informalismo que entraba en crisis, en un tiempo artístico que 
destacaba por conseguir un lugar en el panorama internacional.
En la década de los setenta, aparecieron también artistas que optaron por el 
Realismo (mágico, poético) y uno de ellos sería Matías Quetglas. En esta elección habían 
tenido mucho que ver las enseñanzas de Antonio López García en la Escuela Superior 
de Bellas Artes de Madrid, a las que más adelante nos referiremos cuando hablemos de 
la “Escuela de Madrid”.
En el panorama artístico de los años ochenta, emergen en Madrid artistas 
agrupados en torno a la idea de la Nueva Figuración aglutinados por Gordillo, como 
Guillermo Pérez Villalta, Rafael Pérez Mínguez, Carlos Franco o Carlos Alcolea, los 
cuales, a través de la Sala Amadis, dirigida por Juan Antonio Aguirre, trabajarían la 
pintura libremente en lo que respecta al color y la práctica como tal, consiguiendo un 
cambio de actitud muy necesario en aquellos momentos y creando una identidad propia. 
Así describe la situación el propio J. A. Aguirre:
27.- Véase su manifiesto fundacional publicado en febrero de 1957, redactado por José Ayllón y con el símbolo del 








La figuración madrileña aparece gracias a cuatro figuras fundamentales: 
Carlos Alcolea, Rafael Pérez Mínguez, Guillermo Pérez Villalta y Carlos 
Franco. Hay que unir naturalmente a Manolo Quejido, a Herminio Molero y 
algunos más, entre los que yo también me encontraba como pintor. Comenzó 
en la Galería Amadis por casualidad. Fue un fenómeno que no tenía una teoría 
ni una voluntad previa. Apareció porque era el momento de romper un poco 
con la idea del pop tradicional. Los pintores estaban cansados con la geometría 
que había imperado en el arte español y en el resto de la escena internacional. 
Eran nuevos aires...28.
Entre tanto, en Barcelona, habían surgido los conceptuales catalanes formando 
El Grup de Treball y otro grupo que trabajaba en torno a la revista Trama, como Gonzalo 
Tena, Javier Rubio, José Manuel Broto y Xavier Grau. Estaban apoyados por Tápies y 
decidieron editar en Barcelona, en 1976, la revista Trama, próxima a los postulados del 
colectivo francés Supports-Surface. Al respecto, recordaba Grau:
En aquellos momentos éramos muy teóricos. Nos interesaban el psico-
análisis y el estructuralismo francés y, sobre todo, buscábamos lo que llamábamos la 
especificidad del lenguaje pictórico, que identificábamos como una supremacía 
del color y la subordinación a éste del dibujo29.
Sevilla sería también una de las ciudades que destacaba artísticamente, alrededor 
de la figura de Gerardo Delgado y en la que se concentraban artistas como José Ramón 
Sierra, Juan Suárez o Ignacio Tovar, que consideraban la pintura como un lenguaje con 
entidad propia.
Sin embargo, el punto de inflexión fue la muerte de Franco (lám. 185), en 1975.
Los cambios que sobrevinieron fueron evidentes. Los años inmediatamente 
posteriores se convirtieron en inciertos y surgió el término “Postmodernidad” para 
explicar la situación, que tenía un carácter unificador de estilos diferentes, sin buscar 
valores que significaran señales de identidad.
Las lagunas culturales preexistentes se intentaron entonces rellenar con una 
acción cultural muy fuerte, que fue respaldada por el poder político de la Unión de Centro 
Democrático (U.C.D.) desde el gobierno democrático, con un carácter de renovación y 
superación que se iba a sentir, en primer lugar, en los medios de difusión artística.
28.- http://www.lacallemayor.net/dyn/cultura/entrevistas/?607_demuestraarticulo_0_11=1444&action=WzYwNzt
bMTE7W25hbWU7ZGVtdWVzdHJhYXJ0aWN1bG87XV1d (Consultada: 7 marzo de 2009).









Esta acción se logró a través de la realización de grandes exposiciones institucionales, 
que permitían el conocimiento de las nuevas corrientes artísticas, dando primacía a la 
capital española como impulsora de acontecimientos artísticos. Además se van a potenciar 
otro tipo de manifestaciones artísticas diferentes a la pictórica, que anteriormente no 
habían encontrado apoyo (escultura, instalaciones, fotografía, vídeo...), con la posibilidad 
de tener acceso de manera fluida a revistas internacionales, con el desarrollo de un 
mercado artístico floreciente, y todo ello, aplaudido y apoyado por un público ávido de 
acontecimientos culturales.
Cuando el PSOE accede al poder en 1982, favorece el desarrollo de las artes 
plásticas, para proyectar el espíritu de cambio que venía anunciando años atrás. El nuevo 
partido se instala en el Gobierno Central y en gran parte de las Autonomías, por lo que 
se extendió la actividad artística a la mayor parte del Estado. Se realizaron entonces 
grandes inversiones, en las que las instituciones públicas o privadas jugaron un papel 
muy importante, de manera que en esta década, un gran número de creadores, entre 
ellos Matías Quetglas, lograron un rápido reconocimiento artístico, en consonancia con 
la difusión social que alcanzaron las artes plásticas.
Todo este ambiente de cambio produjo la necesidad de nuevas actividades y 
ocupaciones: diseñadores, instaladores de exposiciones, editores de catálogo, críticos, 
marchantes, transportadores... y, a partir de la respuesta social, la creación de espacios 
expositivos, públicos y privados como:
- La Fundación Juan March.
- La Fundación Caixa de Pensiones (Madrid).
- El Centro de Arte Reina Sofía (Madrid).
- El Instituto Valenciano de Arte Moderno.
- El Centro Atlántico de Arte Moderno (Las Palmas de Gran Canaria).
- La consolidación de la Feria Internacional de Arte Contemporáneo (Madrid).
- Numerosas salas de exposiciones públicas o privadas.
Fue destacable la actuación del Ministerio de Cultura, promoviendo proyectos 
para introducir a los jóvenes artistas en el panorama internacional, como “5 Spanish 
Artists”, colectivo creativo nacido a finales de 2001 en Madrid compuesto por cinco 
artistas: Arkoh, Derko, Pahg, Purone y rDick que desarrolla su obra en diversos campos, 
desde las tendencias más evolucionadas del graffiti y la pintura mural en las calles, a 
ilustración, diseño gráfico o pintura de estudio; y otros como “Europalia”, “Arte español 
Actual” (Bélgica, 1985)...
Como consecuencia de todo lo anterior y de la evolución artística, en la década de 
los noventa se produciría una transformación en la forma de entender el arte, utilizando 








creativas; también en cuanto al concepto de espacio, con una reflexión sobre la identidad. 
En este sentido se evidenciaban temas como el rol de la mujer o las tendencias sexuales.
En el ámbito social, el cambio se produciría en relación con los derechos de 
las personas y la protección de los animales, apareciendo una opinión crítica sobre los 
poderes públicos y una potenciación de la autocrítica. 
De esta manera se genera una pluralidad de tendencias en aquellos años, a la luz 
de un capitalismo triunfante y una respuesta a la creciente oleada liberal y global, que 
tenía que ver con un trabajo político renovado.
El año de los Juegos Olímpicos y la Exposición Universal (1992), traería consigo 
un modelo distinto de ciudad y una concepción mercantilista y turística de la cultura. 
El arte alcanzó entonces un nivel espectacular en cuanto a su cotización y pasó a ocupar 
nuevos espacios, ensayando procesos alternativos a los ya existentes.
El consumo del arte se hizo masivo y se convirtió en un aspecto decisivo para el 
crecimiento económico, apareció la figura del gestor (comisario o curador) de la cultura 
y nacieron las bienales y otros certámenes similares, que permitirían promocionar 
la ciudad y canalizar las inversiones por medio del arte y la cultura, y facilitar a los 
ciudadanos una reflexión objetiva. Además surgió una crítica severa del lenguaje y la 
representación: ya no se trataba de interpretar una obra, sino de pronunciarse respecto 
a las funciones y las limitaciones de la misma actividad artística. El arte español tuvo la 
posibilidad de conectar con un espíritu posmoderno, alternativo, americano, más crítico y 
neo vanguardista, lo que provocaría una transformación haciéndose menos conservador. 









de los 90 se produjo una verdadera explosión de la fotografía, como otra manera de 
concebir la obra (el arte como resultado de un montaje siendo capaz de crear obras en 
serie) y todo lo que por mediación de ésta, se puede desarrollar: vídeo, cine de exposición 
e Internet.
A medida que avanzaba la década, los artistas visuales derivaban hacia el diseño, 
la publicidad, la arquitectura, la música, y se producían intercambios de expectativas y 
un compromiso con el mundo real, hechos que nos conducen a reafirmarnos en lo que 
ya hemos aventurado en otro punto de nuestro trabajo y que Marina Núñez, expone con 
eficacia: “el arte es una acción comunicativa que sólo adquiere sentido al leerse e insertarse en 
un contexto social determinado” 30.
La relación entre el arte, la ciencia, la tecnología y el pensamiento, sería a partir 
de entonces y hasta nuestros días, la impulsora de las obras de los artistas y entre ellos la 
de Matías Quetglas.
30.- NÚÑEZ, M., “Del conservadurismo como una de las Bellas Artes”, en AA.VV., Impasse. Arte, poder y sociedad en 









El término “realismo”31 ha sido utilizado para denominar determinados momentos 
de la historia del arte anterior al siglo XIX. Podemos así hablar de realismo en los pintores 
franceses, españoles y holandeses del siglo XVII, en los flamencos del siglo XV, incluso, 
aplicarlo a determinados aspectos del arte de la antigüedad clásica. 
Además, la palabra realismo ya había sido acuñada por el filósofo René 
Descartes, al tratar el problema de la realidad, que concebía en oposición al idealismo, 
como fenómeno que no necesita ser deducido, sino inmediatamente percibido. Esta 
noción de realidad fue subrayada por Kant y pasó a la crítica de arte identificándose con 
el Naturalismo.
Será Vicente Aguilera Cerni, importante crítico, quien analice en profundidad 
el origen del Realismo y trate de concretar las distintas etapas de su desarrollo 
cronológicamente. 
El concepto de “Realismo” en el arte moderno se instaló a partir de la revolución 
francesa de 1848. Se iniciaba en 1850 y se extenderá hasta 1890, siendo contemporáneo 
del Naturalismo y de la expansión de los ideales democráticos. 
Este primer Realismo reaccionaba ante los ideales del Clasicismo y el 
Romanticismo, propugnando el valor de la realidad en sí misma para ser representada, 
prescindiendo de toda modificación o embellecimiento y eligiendo como tema las 
escenas de la vida diaria y de la gente humilde.
Su primera gran manifestación pictórica se plasmó en la Exposición Universal 
de 1855, en París, con el pintor Gustave Courbet y el teórico Champfleury, encargados 
de marcar las primeras líneas del movimiento y sería a mediados del siglo XIX cuando el 
término “sinceridad” se utilizaría como bandera de los artistas realistas, lo que significaba 









un compromiso con los valores de honestidad, sinceridad y verdad. En ese momento, 
Champfleury afirmaría que el Realismo consistía en “la sinceridad en el arte” y, ante 
sus detractores que trataban de restarle importancia a la pintura frente a la fotografía, 
mencionaría que la reproducción de la naturaleza por obra del hombre no podría ser 
nunca una reproducción o imitación, sino siempre una interpretación, puesto que el 
hombre no es una máquina y no es capaz de reproducir objetos mecánicamente.
Por su parte, Théophile Thoré, uno de los iniciadores de la crítica realista, pasó 
en 1855 a identificar este movimiento con la captación del mundo en sus complejos 
aspectos naturales, valorando como una opción perfectamente válida un nuevo espacio 
temático en donde todo tiene interés.
Aun cuando lo aplica a los objetos más inferiores, es maestro de su 
arte y en su arte. Murillo es tan magistral en su “Joven mendigo” como en 
su “Asunción de la Virgen”. Brouver y Chardin, son tan maestros pintando 
pucheros, como Rafael pintando Vírgenes32.
Podemos decir que el realismo caracterizó el arte occidental del siglo XIX. La 
búsqueda y revalorización de los antecedentes realistas en el arte histórico propició 
el redescubrimiento de creadores infravalorados por los prejuicios clasicistas. Fueron 
entonces tan importantes los enfoques históricos y sociológicos, como los que 
relacionaron el desarrollo de la burguesía moderna con los movimientos realistas donde 
los artistas pudieron encontrar condiciones apropiadas para progresar.
Arnold Hauser 33 por ejemplo, observó que en el arte griego del siglo V existía 
una sincronía entre el amor por la naturaleza y el gusto hacia la medida y el orden; en 
el arte clásico del renacimiento italiano, la concurrencia entre lo intelectual y lo natural; 
y en el siglo XVII holandés, la afinidad entre el racionalismo de la burguesía y sentido 
religioso de la naturaleza.
Continuando con los antecedentes realistas tenemos el caso de Coubert, 
mencionado anteriormente, que con el título “Pabillon du Rèalisme”, expuso en una 
galería de París los cuadros que no había podido mostrar en la Exposición Internacional 
y que definió la pintura como un lenguaje “físico”, que consistía en representar sólo los 
objetos que el artista puede ver y tocar. Se basaba en que la única fuente de inspiración 
en el arte es la realidad que no admite ningún tipo de belleza preconcebida, sino una 
belleza peculiar de cada ser u objeto que es la que debe descubrir el artista.
32.- NOCHLIN, L., El Realismo, Madrid, Alianza Editorial, 1991, p. 28. 








2.2.1.- El Realismo y las vanguardias históricas
Durante los primeros treinta años del siglo XX surgirían las llamadas “vanguardias 
históricas” con sus diferentes tendencias. Aunque se encontraba en pleno apogeo la 
Abstracción y el Neocubismo, entre 1918-1924, surgió la corriente llamada ”Nueva 
Objetividad” (Neue Schlichkeit)34, que floreció en el clima cultural del momento junto 
con las corrientes que proponían el compromiso político de intelectuales y artistas. En 
el movimiento de la Nueva Objetividad se identificaron dos tendencias, el Verismo y el 
Realismo mágico. El primero integrado por artistas como George Grosz, Otto Dix, Karl 
Hubbuch, Rudolf Schlichter que proponía un arte de contenido político, de denuncia 
y descriptivo de las lacras morales y sociales de la posguerra en Alemania. El segundo, 
grupo formado entre otros por Anton Räderscheidt, Carl Grossberg y Christian Schad, 
abarcaba desde el realismo casi fotográfico de Schad al neo-primitivismo de Schrimpf. 
Los cuadros de Räderscheidt muestran ecos de la pintura metafísica de los italianos 
Giorgio de Chirico y Carlo Carrà, y la influencia del pintor suizo Félix Vallotton. Con la 
llegada del régimen de Hitler la Nueva Objetividad cesó su actividad ya que éste eliminó 
toda posibilidad de que existiera cualquier arte socialmente progresista.
2.2.2.- El Pop-art
A finales de los años cincuenta, aparece el Pop-art como reacción al Expresionismo 
abstracto. El término “Arte Pop” se refiere a un estilo aparecido en el arte occidental 
entre 1956-1966, en Estados Unidos, en Inglaterra y en Europa en general.
Simon Wilson35, gran estudioso de esta tendencia, analizó sus características. 
En primer lugar, lo definió como figurativo y realista, algo que no había sido el arte de 
vanguardia, salvo al comienzo con el realismo de Coubert. En segundo lugar, describió 
el contexto y vio que el “Arte Pop” fue creado en Nueva York y Londres, y que tuvo sus 
raíces en el ambiente urbano.
De ese entorno extrae los temas que trabajan: como la imagen de la realidad 
americana, de la cultura occidental, de la vida cotidiana, del consumo y de los grandes medios 
de comunicación. Y en tercer lugar, los temas tratados: objetos reales, sus clichés (foto, cartel) 
y pintura se convirtieron en una nueva síntesis pictórica, por su tratamiento especial.
Anteriormente, los temas de los cuadros eran tradicionales y conocidos, y al 
espectador le resultaba fácil ignorarlos y concentrarse en las cualidades formales de la 
34.- Este término fue utilizado por Franz Roh en 1925 para denominar el estilo del concretismo alemán que piensa 
que lo representado de forma realista se acerca a un contexto fuera de la realidad.








pintura; pero el Arte Pop elegiría sus temas de forma muy original y todo constituía 
una excusa para un cuadro. La novedad venía presentada por los motivos que nunca 
antes habían sido utilizados como base para el arte, además de por la combinación de lo 
abstracto y lo figurativo de una nueva manera: se trataba de realismo, pero un realismo 
que transmitía todo el conocimiento de lo que había ocurrido anteriormente (desde los 
tiempos de Coubert).
En una etapa intermedia de este periodo, analizada por Eward Lucie-Smith36, 
pese a que coincide con un momento en el cual la abstracción era la tendencia dominante 
y el realismo estaba mal visto, se evolucionó hacia una observación más detallada y repleta 
de matices, más cercana al realismo tradicional, que desembocaría en el Hiperrealismo. 
Este cambio se demostró en el Pop británico con Peter Blake y David Hockney y en 
esta misma fase, con otros artistas como Edward Hopper y Philip Pearlstein, -uno de 
los inspiradores del Hiperrealismo por su concentración obsesiva sobre el desnudo 
(habitualmente femenino)-, John Clem Clarke y Malcolm Morley que fue el verdadero 
fundador del Hiperrealismo. Hacia la mitad de los años sesenta sus cuadros derivaban 
de reproducciones fotográficas en cuatro colores de alta calidad. Le interesaba la 
reproducción manual de lo que la máquina había realizado ya perfectamente.
Dentro de la tendencia realista de los años sesenta y comienzo de los setenta, y 
con el desarrollo del realismo fotográfico otras corrientes del realismo contemporáneo 
quedarían profundamente marcadas por la aparición del modelo fotográfico. Como 
principales representantes podemos mencionar a David Parrish, a quien el resultado 
“fotográfico” le parecía una liberación, un regreso al mundo real; Andrey Flack para 
el que la utilización de la fotografía supuso una ayuda incalculable en su progreso y 
evolución del estudio de la época, del espacio, de la realidad y de las emociones. Mientras, 
para Ralph Goings, era su fuente de información y afirmó recurrir a toda la metodología 
mecánica y óptica que le permitiera realizar la transmisión fidedigna de la información. 
Robert Bechtle opinaba que los cuadros que parecen una fotografía cuestionan la esencia 
de la representación y las expectativas que las personas tienen sobre el arte. Finalmente 
Don Hedí, destacó la posibilidad que ofrece esta disciplina en la elección del tema y la 
disponibilidad documental.
A falta de un vocablo específico que las identifique con origen, desarrollo y evolución 
propias, conviene en este momento diferenciar lo que conocemos por “Hiperrealismo” como 
una manifestación artística, que tuvo sus raíces principalmente en América alrededor de los 
años sesenta y que abarcó diversas posturas, y las fórmulas artísticas de las tendencias realistas 
europeas que se engloban bajo el término Realismo Europeo.
Estas diferencias se pusieron de relieve en la exposición que se celebró en 1974, 
en el Centro Nacional de Arte Contemporáneo de París con el título “Hiperrealistas 
Americanos-Realistas Europeos”, al observar que lo que agrupaba a los artistas, tanto 
americanos como europeos, bajo el término Nuevo Realismo -denominación que nació 








en la Documenta de Kassel en 1972- era la importancia que se otorgaba al fenómeno 
visual y al procedimiento, dando libertad a las posibilidades de representación.
Las diferencias principales entre Hiperrealismo Americano y Realismo Europeo 
se observaban, sobre todo, a nivel iconográfico y técnico. La iconografía del primero, 
como ya hemos mencionado anteriormente, no poseía ninguna connotación de tipo 
tradicional, estilístico o moral: se trataba de imágenes sobre la vida americana y su 
progreso técnico; sin embargo, en el Realismo Europeo prevalecía fundamentalmente el 
significado tradicional y estético, marcado por los valores culturales de Europa.
Los años cincuenta vieron nacer en Francia un nuevo frente de pintura figurativa 
con temas surrealistas, iniciado por el movimiento “Phases”, que pronto se amplió a 
Bélgica y al resto de Europa. Dentro de aquella recuperación aparecieron también 
grupos innovadores, entre los que destacó la Escuela de Viena del Realismo Fantástico. En 
España, fue la juvenil Escuela de Málaga la que se hizo eco de esta corriente, que luego 
se desarrolló brillantemente gracias a la labor relevante de figuras individuales como 
José Hernández y Jorge Castillo. En Alemania, Dieter Asmus, Peter Nagel, Nikolaus 
Störtenbecker y Dietman Ullrich, formaron en 1965 el Grupo Zebra comenzando a 








2.3.- EL REALISMO EN ESPAÑA 
Una vez realizado este recorrido histórico por el Realismo en el Arte 
contemporáneo, nos centraremos ahora en España donde ha existido un tipo de realismo 
latente a través de los siglos: 
… En un país en el cual existe una tradición realista, que abarca la 
totalidad de su pintura desde los pintores medievales hasta sus románticos, 
pasando por los del siglo XVII, llamado, con razón, el Siglo de Oro del arte 
español, la palabra realismo puede sonar a hueco o, por lo menos, presentar un 
carácter impreciso, carente de un verdadero contenido si no se precisa bien lo 
que con ello quiere adjetivarse…
 Cuando Hegel afirma que “el ser aún no es real, únicamente lo que ha 
sido comprendido es real”, abre un concepto moderno de esa realidad que a todo 
el mundo le entra o cree entrar por los ojos, que se hace evidente en la relación 
simple y directa entre la interioridad de una persona y la existencia de las cosas 
y los demás seres, entre el ser y el estar en el mundo. Es constatar la realidad 
ontológica de la memoria... Desde el siglo XVIII hasta nuestros días, el concepto 
de la realidad en arte ha adquirido nuevas dimensiones y posibilidades37.
En los años sesenta dos acontecimientos resultaron fundamentales para la 
formación del grupo que daría lugar a un Nuevo Realismo en España: la figura de 
Antonio López García que, tras sus estudios en la Escuela Superior de Bellas Artes 
de Madrid, donde ejercerá posteriormente su magisterio mientras continuaba con su 
37.- BONET CORREA, A., “Realismo en España: Aula de artes plásticas”, en catálogo de la exposición “Realismos 








obra individual, se iba a convertir en principal referencia de una escuela de pintores y 
escultores realistas. El otro hecho fue el influjo de los informalistas y abstractos españoles 
que valoraban la materia y las texturas, como demuestran las obras de Lucio Muñoz, 
Millares y Tapies entre otros. 
Entre los pintores que se interesaron en aquel momento por la materia como 
forma de expresión, aportando con sus obras un realismo matérico–plástico, destacamos 
a Cayetano Portellano, Matías Quetglas, Alfonso Galván, Pedro Martínez Sierra -quien 
a partir de su primera etapa realista evolucionaría hacia otro estilo de expresión-, Antonio 
Maya y Garayo.
2.3.1.- La Escuela de Madrid
En la década de los años cincuenta, surgió la Escuela de Madrid dentro del 
denominado “Nuevo Realismo” o “Realismo Mágico”. Estaba compuesta por Antonio 
López38 (lám. VI), María Moreno, Julio López Hernández, Francisco López Hernández 
e Isabel Quintanilla, todos ellos impulsores de este movimiento, importante en su época.
Siempre negaron que el Realismo fuera un movimiento programático organizado; para 
ellos se trataba simplemente de la sintonía establecida entre un grupo de amigos, estudiantes 
de Bellas Artes, pertenecientes a la misma generación y con el mismo interés artístico.
No se puede hablar de grupo en el sentido que se entiende en el mundo 
del arte. No pretendemos ejercer ningún tipo de presión, ni tenemos ningún 
programa que proponer ni reivindicar...39.
Iban a practicar la disciplina del dibujo a los museos de la ciudad copiando obras 
maestras orientales, romanas y griegas y utilizaban ocasionalmente la fotografía para 
copiar partes de algunas imágenes pero, en general, pensaban que la imagen pintada era 
más exacta que la fotografía.
38.- A punto de concluir esta tesis, acaba de inaugurarse una gran exposición antológica de Antonio López García 
en el Museo Thyssen-Bornemisza. Es la segunda exposición antológica de este artista en España, (la primera fue en 
1993 en el Museo Reina Sofía) en la que se presta especial atención a su obra desde 1993 y en la que se resume su 
vida y su personal manera de entender el arte.
39.- CALVO SERRALLER, F., “Memoria poética de una amistad artística”, en Otra realidad, compañeros en Madrid, 








... rechazan la fotografía como modelo en contraste con Delacroix, 
Degás, Stuck, Bacon y Wünderlich, que se sirvieron bastante del medio 
fotográfico como ayuda para detener el modelo en el momento oportuno. Los 
españoles necesitan el diálogo con el objeto, el acercamiento a la realidad en 
pasos minuciosos. Así producen sólo pocos trabajos, quizás dos o tres obras por 
cada artista al año, a veces hasta ninguna en absoluto40.
Entre sus temas preferidos destacan los interiores, paisajes naturales y urbanos, 
objetos inanimados de uso cotidiano, cadáveres de animales, frutas... Todos en su 
ambiente natural, teniendo muy en cuenta la luz y organizados bajo criterios estéticos que 
ellos representaban como una realidad subjetiva, y que el observador, puede interpretar 
de forma subjetiva un sentido mucho más concreto en su propia trayectoria mental…
Lám. VI
Antonio López, “Lavabo y espejo”, 1967.









Por esta misma razón, se ha visto que el (realismo) no está tan lejos del 
arte conceptual, pues considera que los objetos no tienen más existencia en sí, 
que cuando existe la mediación de la conciencia, lo que permite ver a este nuevo 
(realismo) como una «conceptualización del acto de ver», como un intento de 
abordar de nuevo los tradicionales problemas de la percepción, a partir de unos 
datos totalmente objetivados41.
… al sentirse concernido por el reflejo de lo cotidiano, y comprobar que los 
momentos se encontraban arraigados en su ambiente diario.
Con su apariencia intranscendente, las obras de los realistas cotidianos 
son el reflejo de un mundo en el que se da cabida a la realidad más inmediata, 
con sus detalles minúsculos e ínfimos de las menudencias que constituyen 
los primores de lo más vulgar y anodino. Es buscar la infinitud de lo visual, 
de lo pequeño y más insignificante Sin embargo, pocas cosas pueden ser más 
penetrantes que sus obras. Lo modesto se magnifica y alza a una categoría antes 
apenas sospechada.
… Los valores plásticos, tangibles y visuales de los objetos y seres 
representados, su quietud o el latido y temblor, adquieren en sus cuadros una 
intensidad artística, una presencia pocas veces alcanzada en el pasado más 
inmediato. Sus obras, verdaderos emblemas de la realidad, sólo pueden compararse 
a la pintura metafísica. A la vez, y al igual que la Neue Sachlichkelt, la Nueva 
Objetividad y el Realismo Mágico de las entreguerras, los pintores españoles del 
Realismo cotidiano son hoy los testigos más penetrantes de su tiempo42. 
El camino fue difícil y complicado para esta generación de artistas, que todavía 
recuerdan el mecenazgo por parte del decorador portugués Pinto-Coelho, el único que 
por aquel entonces estaba interesado en comprarles obra.
Pasaría tiempo hasta que triunfasen y fue gracias a una importante exposición 
internacional, VI Documenta de Kassel, en 1977, donde se les identificó con una serie 
de movimientos realistas.
Nieto Alcaide insiste en la repercusión de esta escuela en el ámbito artístico, en 
el siguiente texto:
41.- GIRALT-MIRACLE, D., “Reflexión ante 7 nuevos realistas”, en Catálogo galería de arte Sarrió, Barcelona, marzo 1974.








El realismo de estos artistas configura una opción inédita en el 
panorama de la figuración española de los años cincuenta... Es evidente que 
el predominio y, en cierto modo la prepotencia de la abstracción, convertía en 
algo singular e incluso paradójico, este nuevo intento de renovar la figuración 
desde el ámbito del realismo. Tuvo que pasar un cierto tiempo, para que la crisis 
de la abstracción diese lugar a nuevas actitudes hacia la figuración y para que se 
llegase a valorar en su justa dimensión el sentido de estas obras, cuya figuración 
lograba romper los moldes habituales de la representación43.
Más tarde se unirían a ellos otros creadores con los que se relacionaban por 
formación y amistad, aunque estos últimos no fuesen realistas o no siguiesen el mismo 
tipo de Realismo. Hablamos de Lucio Muñoz, Amalia Avia, esposa del anterior, Enrique 
Gran o Esperanza Parada, mujer de Julio López Hernández. Resulta llamativo el hecho 
de que sin formar un movimiento concreto y siendo artistas de tendencias muy dispares, 
por su amistad y solidaridad, realizasen gran cantidad de exposiciones colectivas y 
colaborasen en diversos proyectos.
Esta renovación sustentada en la historia de la pintura a lo largo de los tiempos, 
“emocionante” en palabras de Matías Quetglas, evidenciaba que el siglo XX “ha abandonado 
el sentido artesano para expresar el ser moderno”.
43.- NIETO ALCAIDE, V., “Poética de lo real, una actitud a contracorriente”, en Otra realidad, compañeros en Ma-
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Parte fundamental de este trabajo es el estudio y evolución de la extensa obra 
plástica de Matías Quetglas. En ella podemos leer cómo se escribe la mirada del artista 
que nos permitimos llamar en el sentido más husserliano la intención, es la mirada del 
artista hacia un fin específico desvelando al hombre que vive en Matías Quetglas y que 
supone como esencia secreta un deseo y una fuerza espiritual de su alma.
Un factor concluyente en la creación es la formación de símbolos que 
obran orden y significado, que se sustentan sobre vínculos e identificaciones de 
la organización psíquica personal, así como el acoplamiento entre el interior 
personal donde se alojan cualidades, memorias, representaciones, sensaciones, 
habilidades, experiencias y al mismo tiempo, en el exterior, con el descubrimiento 









profesional. La gerencia y manejo de esa agrupación, además de la aptitud para 
la relación con el mundo, será decisiva para la creación de una buena Gestalt en 
que aquellos parámetros resulten vinculados en unidad coherente. Aquí incluyo 
diferentes áreas de la estructura de la personalidad, su conjugación y concierto 
que tan decisivos van a resultar para granar la obra44.
Está claro que el espacio que ocupan los campos artísticos que desarrolla dentro 
de su producción, no tienen la misma proporción. Podemos admirar: pinturas, dibujos, 
acuarelas, grabados, relieves, esculturas, y una faceta poco conocida de Matías Quetglas, 
la escritura de textos y aforismos sobre su experiencia plástica, en los que se expresa de 
una manera concisa y coherente.
En la pintura de Matías Quetglas, el dibujo adquiere una importancia capital, 
toda su evolución e incursiones en nuevas técnicas, tienen que ver con el dibujo.
Yo pienso que el dibujo es como el esqueleto de la pintura. En el dibujo 
se comprende mejor la estructura del pensamiento que en la pintura. Al tener 
menos recursos, al usar menos elementos, las intenciones siempre se transmiten 
de una manera más inmediata al observador. 
44.- RODRÍGUEZ PIEDRABUENA, J. A., La mente de los creadores. Un estudio de los procesos creativos desde la neu-









Sobre todo en lo narrativo, el dibujo tiene un poder extraordinario para 
explicar o narrar situaciones y desde un pensamiento no intelectual, sensitivo, es 
una manera de mostrar la comprensión de lo que has visto45.
El dibujo fue el desencadenante de la escultura de Matías Quetglas, una parte 
fundamental dentro de su obra (lám. 415). 
En los primeros años de la década de los ochenta construye modelos escultóricos 
que le sirven de base para su pintura. De esta manera, en principio de un modo accesorio, 
funcional y sin pretenderlo, se introdujo de lleno en la escultura, un nuevo espacio plástico 
donde Matías Quetglas se expresa de un modo equivalente al fundamento de su pintura.
Decidí pintar de imaginación y al principio fue bien pero no conseguía 
acabar, me faltaban siempre datos importantes. Pasé bastantes malos ratos pero 
un día mirando una reproducción de la Pieta Rondanini de Miguel Ángel, se 









Fue pintor antes que escultor, modeló el volumen por el deseo de hacer tangible 
lo visible, por la voluntad de dar cuerpo y peso a la imagen que en pintura es sólo 
representación sobre el plano. Realiza obras que nos permiten observar su preferencia 
por los pequeños formatos y que posteriormente aumentará.
…Y la manera de hacer que “esté bien” no puede reducirse a unas reglas 
fijas y universales; en efecto, la manera como aparece un objeto depende no 
solamente de su orientación, distancia e iluminación, sino de lo que sabemos de 
él y de nuestra preparación, hábitos e intereses47.
Esta relación evidente entre escultura y dibujo en su obra puede percibirse en 
la serie de pinturas y dibujos centrada en la figura del escultor y la modelo (lám. 736) y 
46.- Citado por CABRERA, A., “Matías Quetglas y su pintura”, en Casa Viva, Barcelona, Febrero 1986.
47.- GOODMAN, N., Los lenguajes del arte, Barcelona, Seix Barral, 1976, p. 37.
Lám. 794
me ocurrió que para hacer mis cuadros podría hacerme una maqueta de barro 








sobre la imposibilidad de dar vida a una masa informe de madera, que realizó en 1994. 
Hay una máxima en su pensamiento que puede formularse de esta manera: volver a dar 
vida a los objetos inertes.
Matías Quetglas lleva treinta años alternando pintura y escultura produciendo 
aproximadamente por cada veinte cuadros, una escultura con una gran aceptación 
popular. Como ejemplo, hemos tomado una parte del artículo de Pau Faner de la 
exposición antológica de Matías Quetglas realizada en 1999 sobre la una de sus obras, 
“Gran cabeza de fresno” (lám. 747).
Es el sentimiento popular. Lo he detectado en conversaciones cotidianas. 
La obra más impactante de la exposición era la cabeza también para el gran 
público, para la mujer y el hombre de la calle. Y lo era para los que piensan 
el mundo desde ideologías contrapuestas, al fin y al cabo quien piensa es la 
cabeza, ya sea de derechas o izquierdas. Si el corazón es simbólicamente el 
recinto donde se guarda sentimiento, el alma debe estar en la cabeza, o al menos 
manifestarse a través de ella. Y ésta gran cabeza de fresno debe detener un 
alma muy grande y silenciosa, dispuesta a ver pasar el tiempo desde estas islas a 
donde llegaron griegos y romanos para conformar el pueblo noble, imaginativo, 
laborioso, profundamente isleño que somos. Dispuesta a convertirse en un 
símbolo de nuestro pueblo48.
Mientras produce obras en escultura y pintura Matías Quetglas encuentra un 
lenguaje intermedio: el relieve. Desde 1996 emprendió la realización de relieves en 









poliéster (lám. 794) de muy poco volumen y que experimenta sin tener un respaldo del 
gusto social.
Dentro de las disciplinas que Matías Quetglas trabaja con gran maestría, 
encontramos el grabado (lám. 370), con cuyo manejo alcanza en sus obras originalidad, 
riqueza visual y delicadeza gráfica.
Y la escritura… que para Matías Quetglas es la expresión de sus más hondos 
pensamientos. Hemos querido recoger sus textos en este trabajo porque entendemos que 








Dueto entre el artista y el material. Cada cual debe 
hablar libre, franca y claramente su propio lenguaje. Hay 
que dejar que esos azares propios del material que vamos 
a utilizar se manifiestan y actúen: ese óleo que chorrea, ese 
pincel poco empapado de color que deja una huella imprecisa, 
ese trazo que cae justo al lado del sitio exacto que pretendía el 
artista, el que tiembla y que, en vez de ser vertical, se inclina 
del lado de la escritura, el que comienza pesadamente y se 
debilita cuando el pincel descarga su color… impedir esos 
azares privaría a la obra de toda su vitalidad.
 Jean Dubuffet 
El hombre de la calle ante la obra de arte. 
3.2.- TÉCNICAS PLÁSTICAS
3.2.1.- En el estudio
Matías Quetglas comienza a explorar el mundo de la pintura y el dibujo a 
muy temprana edad. Nos encontramos ante un artista que vive exclusivamente de su 
obra, demostrando un gran respeto y buen hacer por su oficio, pero como comenta el 
psicoanalista Otto Rank:
Su profesión no es su profesión; no es una forma de ganarse la vida, 
sino su misma vida… no practica su profesión, sino que la vive… En realidad, 
todo depende de la calidad humana del individuo. Somos aquello por lo que 
luchamos, y esto es lo que motiva nuestra conducta. No creo que un artista 
le transmita un sentido a su público. Lo que puede darle es un ejemplo de su 
compromiso personal, en la búsqueda de los principios morales y de la verdad49 .
 
Pasa muchas horas trabajando, 365 días al año completamente solo en su estudio, 
viviendo como un eremita. Siempre ha tenido un talante contemplativo reflexionando 
muchas horas antes de tomar decisiones. Matías Quetglas, no necesita el bombardeo de 








gente que le esté llenando el ego. Se le llena el día que da un brochazo y entonces afirma 
“aquí pasa algo que merecía la pena que pasara”.
Para ser plenamente interesante, la creación artística requiere una 
concentración y una soledad que no es nada compatibles con la vida social de 
nuestros artistas profesionales. Cuando un hombre se encuentra solo, cuando se 
aburre y no cuenta con distracciones ni fiestas procedentes del exterior, surgen 
las condiciones para que nazca en él la necesidad de crear, con sus propios 
medios y para su satisfacción, un teatro de fiestas y encantos50.
Se considera muy anárquico en cuanto a la disciplina horaria, a veces trabaja muy 
bien por la mañana. Otras, empieza a pintar con el grado oportuno de concentración 
después de haber estado todo el día en el estudio, al caer la tarde adentrándose en la 
noche y en la madrugada sin apenas percatarse. Cuando concibe una idea que quiere 
desarrollar trabaja mucho y prefiere que no haya interferencias, que nada le distraiga. 
En ese estado de tensión y de incubación, rico en cambios emocionales, cognitivos, y de 
autocrítica, síntesis de complejas resistencias que posee en su interior, alcanza periodos 
de admirable productividad.
La creatividad es un componente esencial de la personalidad que puede 
quedar anulada o agenciar su desarrollo; dependerá de la prosperidad del Yo 
-que no es sino la suma de capacidades, actitudes, aptitudes y funciones-, más 
el gobierno de deseos, fantasías, y quizá contrapesos personales e intento de 
reparación. Esa desnudez y disponibilidad frente a la sutileza de lo latente, más 
la competencia para percibir la Gestalt, así como los estímulos y señales del 
medio siempre variados y complejos, son un logro del sí mismo verdadero. A 
veces, basta una pequeña palpitación ante la presencia de lo velado para el inicio 
de la obra51.
Vive con naturalidad al arbitrio de ciclos productivos en su actividad creadora. 
Permanece en el estudio con la confianza de que más tarde o más temprano saltará la 
chispa y el entendimiento, para solucionar lo que tiene en mente.
No siempre, cuando comienza una obra, tiene claro en qué se va a materializar. 
Tal vez una vaga idea de cómo llenar el espacio, un sentimiento claro de lo que quiere 
50.- DUBUFFET, J., El hombre de la calle ante la obra de arte, Madrid, Editorial Debate, 1992, p. 77. 
51.- RODRÍGUEZ PIEDRABUENA, J. A., La mente de los creadores. Un estudio de los procesos creativos desde la 








transmitir y conquistar, difícil de expresar con palabras de una manera indefinida y 
nebulosa. Sabemos que es necesario gran amor, generosidad y desnudez personal, para 
crear una obra de arte, y en la producción de Matías Quetglas están patentes, reflejando 
un ambiente exultante de vida y de luz, que responde a su concepto de que la pintura es 
expansión vital, parte de la propia identidad.
Para mí el cuadro vale en la medida de lo que deposito en él. Es como un 
campo de batalla de mis pensamientos. Luego lo dejo, aunque, a veces, cuando veo 
un cuadro antiguo, vuelvo a revivir recuerdos y sensaciones de cuando lo hice52.
Su forma de trabajar no está exenta de aventura. Quiere que su vida y su pintura 
se parezcan, sentirse vivo mientras trabaja, por eso ahora da más oportunidades al azar 
y a la intuición.
…  Igual que los azares propios de los materiales utilizados (aunque no se 
trate, como he dicho, de azares, sino de las veleidades y aspiraciones propias de los 
Lám. VII Lám. 726








materiales), los azares de la mano (sus caprichos, sus contracciones, sus reacciones 
propias), también deben aparecer en la escena final de la representación y saludar 
al público junto con los actores53.
A la hora de comenzar, no adopta ningún sistema que se repita. No sigue un 
orden determinado ni regla fija; por ejemplo, puede comenzar un cuadro dibujándolo 
totalmente, perfilándolo con plumilla incluso o directamente con pintura (lám. VII). Si 
le preguntáramos porque hizo una cosa o suprimió otra, no sabría contestarnos (lám. 
726). Puede conciliar una nota discordante si advierte que está en el acierto.
En su obra podemos observar un quehacer técnico impecable propio de un 
hombre paciente que tiene la virtud de obrar lentamente, “Matías Quetglas se apoya 
en la legitimidad artística que nadie puede negarle: la limpia perfección de una técnica sin 
ofuscamientos” 54, como dice Savater.
 3.2.2.- Técnicas y soportes
La variedad de gestos y actitudes retratados en una misma sesión de fondo está 
acompañada por una variada disponibilidad de técnicas. Toda técnica lleva consigo una 
parte de habilidad, de adaptación, de búsqueda y de elección de los medios y Matías 
Quetglas se somete a la técnica permitiéndole manifestarse dentro de lo real y de lo 
imaginario. Además posee una gran destreza, que utiliza para poder acompasar su 
sensibilidad con su modo de expresión.
Diferentes soportes y manipulaciones encontramos en su producción, que 
responde a una voluntad de ofrecer al tiempo la contemplación de lo pintado y la 
disposición y factura del soporte, que además opera como testigo del espíritu que habita 
la materia.
En esto quizá se comporte como los pintores japoneses, que realizan 
profundos y complicados dibujos sobre un papel de arroz, que es casi inexistente55.
53.- DUBUFFET, J., El hombre de la calle ante la obra de arte…,Op. Cit., p. 29.
54.- SAVATER, F., Presentación para el catálogo de la exposición Matías Quetglas titulada “Plenitud de la pura pre-
sencia”, organizada por la Caja de Ahorros Provincial de Zamora, Abril 1983.








Se le reconoce por haber utilizado siempre las técnicas a su manera según 
sus necesidades, utilizando los materiales en función de la temática. No le interesa la 
apariencia perfecta, sino que el observador pueda detectar desde la primera sesión hasta 
la última, el pulso vital del pintor.
Para pintar utiliza como soporte todo tipo de material: papeles, lienzos, cartones, 
cartulinas, corcho, tablex, maderas, D.M., tablas (contrachapado, aglomerado…), 
eligiendo preferiblemente el formato rectangular en un principio para más tarde, y acorde 
con la evolución de su obra, variar las medidas en función del tema y de la composición, 
hacia formatos cuadrados, ovalados, circulares...
Le apasiona investigar todo tipo de material y su manipulación; prueba todo tipo 
de papel, llegándolo a fabricar él mismo o probando, entre otros muchos (seda, kraft, 
manufacturado, teñido, milimetrado...), y el papel chino Red Star de fibra de arroz, poco 
asequible y difícil de trabajar, que recuerda haber adquirido en este país con motivo de la 
exposición II Bienal de Arte de Pekín en octubre del año 2005, en la que participa. 
En su primera etapa realista, cuando pinta del natural, actúa como notario que 
registra lo percibido en un proceso lento y fructífero. Mas su pintura trasciende los límites 
de la copia fidedigna, y ofrece códigos simbólicos apropiados.
Mi proceso creativo es lento, porque me cuesta tomar decisiones, 
comprender lo que necesita la obra para que funcione. Pero jamás abandono un 
cuadro hasta encontrar el pálpito, aunque transcurran doce años56.
En esa etapa, cuando comenzó a trabajar con tablas de contrachapado, temía la 
posibilidad de que con el tiempo se pudiera deteriorar o agrietar, ya que había observado 
en el material en estado de desecho o derribo que presentaba fisuras en dirección de la 
veta, formando ondas. Por ello pasó a utilizar aglomerado en el que también encontró 
con dos inconvenientes: su excesivo peso y su absorción; debido a la porosidad que 
conllevaba el producto fabricado con virutas prensadas, al humedecerse la superficie se 
hinchaba y producía un granulado inesperado y desagradable.
Para evitarlo utilizó el procedimiento que aprendió en las clases de Manuel López 
Villaseñor, en la Escuela Superior de Bellas Artes. Trabajaba a conciencia la superficie 
lijando y empastando, hasta obtener una superficie lisa y practicable. A cambio, este material 
le ofrecía dos grandes ventajas, firmeza para utilizar suficiente carga, es decir, gran cantidad 
de materia a la hora de prepararlas, y resistencia ante cualquier manipulación: pegar papeles, 
lijar, quemar, convertirlo en un collage, práctica ésta que más tarde utilizaría bastante.









En cuanto a los soportes, durante una parte importante de mi vida he 
trabajado sobre soporte rígido, para que me diera la opción de poder hacer perrerías 
en él...; puedo quitar la pintura que me sobra de una manera relativamente 
sencilla, si ya empieza a ser una pintura fatigada, empleo un formón o una gubia 
o una lija y reduzco la cantidad de pintura, volviendo a empezar; a veces hasta te 
permiten hacer pequeñas locuras como pisar un cuadro, un lienzo no lo puedes 
pisar, sobre todo si está en un bastidor aunque, también se puede pisar, ¿por qué 
no?. Hay gente que pinta en el suelo con el lienzo sin bastidor…57.
Además, podía lijar la superficie (esta operación, terminaría marcando el bastidor) 
o añadir agua a una pintura medio seca para dispersarla en parte, ya que sobre lienzo es 
difícil de hacer. Otra ventaja del soporte rígido es su resistencia a posibles golpes, daños 
o abolladuras en traslados o exposiciones; también se elije mejor la textura definitiva 
de la superficie, “ya que en un lienzo no es fácil hacer desaparecer el entramado del tejido que 
aparece a través de las pinceladas y que a veces te viene muy bien y en otras ocasiones, te sobra. 
Depende de lo que quieras”58.
Como hemos comprobado, esta libertad de manipulación, le hacía preferir 
utilizar como soporte la tabla frente al lienzo. Dedicaba mucho tiempo a las tareas 
de preparación, impermeabilización del reverso, a la imprimación, procurando que las 
superficies tuvieran “cuerpo” pero que fueran bastante planas.
A veces, hacía él los colores al óleo, pero cuando los compraba su gusto por la 
pintura mate le llevaba a extender la pasta del tubo sobre papeles, para que absorbiera 
parte de la grasa y de esta forma tratar de reducir brillos. En ocasiones añadía marmolina 
o pigmentos por el placer de investigar y observar los resultados. Y afirma que pensar en 
experimentar, le conduce a “trabajar en el estudio”.
Pasada esta primera época, comenzó a pintar con temple al huevo (lám. 169), 
rescatando una excelente técnica prácticamente en desuso, aunque ello le supusiera 
renunciar al empaste.
El temple permitió que su pintura fuera más luminosa y aunque la utilización 
del temple es muy elemental, muy plana, y le resultaba complicado conseguir ciertos 
efectos como los esfumados o medias tintas, sin mucha dificultad lo lograba:
Al utilizar el temple al huevo alcanza para su pintura una exquisita y 
matizada sobriedad. “Su nuevo material” necesario es uno de los más noblemente 
antiguos. El retorno a una visión primitiva ha sido acompañado de un retorno 
una técnica igualmente primitiva: dos sistemas de huida hasta el punto de 
partida de una nueva etapa creadora.59
57.- Entrevista personal realizada el día 24 de septiembre de 2010, (Cfr. Apéndice Documental, pp. 290-293).
58.- Ibid.








Seguía utilizando soportes rígidos porque los cambios de tensión de la tela, al 
temple, no le favorecen y también para evitar que con el tiempo se pudiera craquelar.
Para el temple al huevo, compraba los pigmentos y los preparaba haciendo pruebas 
de color. Su obsesión por la ausencia de brillos le lleva a encontrar una fórmula para que 
el temple no brillara, no los barnizaba, sólo en ocasiones y utilizaba un temple más graso; 
también incorporaba tintas y acuarelas aglutinadas, para conseguir determinados efectos. 
Cada procedimiento le ayuda a resolver un problema diferente y cada día se 
siente más cómodo con el que ha elegido porque es el que le apetece en ese momento y 
le ayuda a expresar lo que quiere. 
… imprimir en él las huellas inmediatas de su pensamiento y de los 
ritmos e impulsos que laten en sus arterias y en sus nervios, valiéndose de sus 
manos o de instrumentos sencillos y buenos conductores -una hoja afilada, un 
palo corto o un trozo de piedra- que no debiliten la corriente de las ondas60.
Lám. 169








Por su aplicación en tintas planas y por la celeridad de secado, la experiencia con 
el temple le resulta de gran utilidad cuando comienza a pintar con acrílicos. Experimenta 
añadiendo polvos de mármol en determinados puntos, espolvoreando pigmentos sobre 
pintura fresca, lijando, trabajando con pastel y fijándolo con diluyente acrílico, para 
incorporarlo en afinidad técnica.
En su primera época realista, utiliza en alguna ocasión el recurso de la fotografía 
(lám. VIII) y (lám. 274).
Puesto que era imposible que los modelos estuvieran posando todo el día, la 
emplea cuando hace figuras del natural, aunque no le agradaba en absoluto porque: 
El hecho ritual de estar un mes conversando con un modelo, estudiándolo 
con un cierto amor para llegar a comprenderlo, es absolutamente diferente. La 
pintura y la fotografía son dos vehículos completamente dispares61.
Su principal instrumento es el pincel, pero también hay momentos determinados 
en los que elige otros:
… por ejemplo, si pienso que aquí necesito un empaste porque quiero 
más cuerpo he podido utilizar la espátula. También se puede utilizar de muchas 
maneras, no es lo mismo usarla con óleo que con una pintura al agua o para 
hacer una imprimación, que luego va a ser lijada y bruñida; son procedimientos 
muy diferentes. Yo la tengo siempre a mano pero la suelo emplear muy poco, 
aunque a veces ha sido un poco protagonista en un cuadro, pero lo habitual son 
los pinceles de diferentes tamaños y características62 .
Posteriormente, en los primeros años de la década de los ochenta, y tal como hemos 
afirmado antes, llega un momento en la trayectoria de Matías Quetglas donde no desea 
estar supeditado al modelo, ser notario de la realidad y comienza a trabajar de memoria.
Comenta que siempre faltaba algo por contar, más importante si cabe, 
por sugerir. Para romper esa “dictadura”, nada más sencillo que dejar que la mente 
fluyera a sus anchas... lo que en términos prácticos equivale a que ya no habrá frente 
al artista, ni objeto, ni persona modelo alguno, que condicione su libertad creativa63.
61.- Citado por PONS, T., “Matías Quetglas en profundidad”, Op. Cit. 









Matías Quetglas y Mª Antonia bailando.
Lám. 274








Y como nos dice Bachelard:
La imaginación inventa algo más que cosas y dramas, inventa la vida 
nueva, inventa el espíritu nuevo; abre ojos que tienen nuevos tipos de visión.
… Es necesario perseguir esas imágenes que nacen en nosotros mismos, 
que viven en nuestros sueños, esas imágenes cargadas de una materia onírica 
rica y densa, que es un alimento inagotable para la imaginación material64.
Según Gombrich la diferencia entre dibujar de memoria y dibujar del natural es 
sólo una diferencia de grado.
Es cierto que al pintar del motivo se tiene la inestimable ventaja de 
poder comparar fácilmente la propia obra y el modelo. Siempre puede hacerse 
una pausa para ver si se reconoce el motivo en el cuadro o el cuadro en el 
motivo. Pero, aunque esas comparaciones facilitarán al artista la localización de 
errores, el ejemplo del retratista prueba que sentir una discrepancia es una cosa, 
e idear un código adecuado otra65.
El pintor alemán Max Liebermann, nos relata cómo su profesor de pintura 
decía que lo que no se podía pintar de memoria, no se podía pintar; pero como le 
resultaba difícil construir sus figuras con la imaginación, Matías Quetglas desarrolla un 
procedimiento para solventar las posibles complicaciones que le generaban los escorzos, y 
el estudio del claroscuro, y fabrica sus propios modelos escultóricos, pequeñas estatuillas 
que luego llevaba al papel; modelos estáticos que han hecho a su pintura aún más quieta 
y formalista, consiguiendo olvidarse de las ventajas que los modelos le transmiten.
Un formalismo a la manera del Picasso clasicista, del Morandi 
impertérrito y calmado pintor de bodegones que, en esa incansable repetición, 
cree encontrar un orden pictórico universal unido al pensamiento, a la poesía, 
a lo filosofía66.
64.- BACHELARD, G., El agua y los sueños. Madrid, Fondo de cultura Económica, 1988, p. 31.
65.- GOMBRICH, E. H., La imagen y el ojo. Nuevos estudios sobre la psicología de la representación pictórica, Madrid, 
Debate, 2000, p. 18.
66.- CALDERÓN. M., “La máscara intemporal”, en Catálogo para la exposición Matías Quetglas en la Galería 








Estamos de acuerdo con Matisse en que la capacidad de crear no es un don 
innato, sino que esa facilidad tiene que ir acompañada de un proceso de ordenación con 
una finalidad. Matías Quetglas, en esta fase de su evolución cuando pinta de memoria, 
mantiene un diálogo con la obra que está realizando.
He sido muy lento y ahora soy lento. Cuando pintaba del natural era 
como un notario que lo registraba todo. Ahora pinto de memoria y consigo 
olvidarme de cosas que el modelo da y no importan, y lograr algo más esencial67 .
En la transformación en la que va consolidando su obra, características incon-
fundibles se van afianzando, será entonces frecuente:
1.- Que se dedique a pintar los temas que más le gustan -interiores, bodegones, 
retratos- aunque la figura humana será siempre el más representado.
2.- Que su principal instrumento sea el pincel, pero según el momento, porque 
si piensa que necesita un empaste utiliza la espátula, vale la pena repetir:
… no es lo mismo usarla con óleo que con una pintura al agua o para 
hacer una imprimación que luego va a ser lijada y bruñida, son procedimientos 
muy diferentes. Yo la tengo siempre a mano pero la suelo emplear muy poco, 
aunque a veces ha sido un poco protagonista en un cuadro, pero lo habitual son 
los pinceles de diferentes tamaños y características68.
Según haga una pintura pastosa o líquida usará pinceles de pelo duro (sobre todo 
para el óleo y para determinados trabajos), en otros necesitará un pincel con una cerda 
larga que resbale sobre el lienzo, que cargue mucho pigmento y que pueda repartir con 
facilidad (lám. 286).
Dependerá siempre de las circunstancias y en cualquier caso, una cosa le distingue:
… es que tengo siempre unos pinceles estropeadísimos porque me 
olvido de lavarlos cuando me voy a casa. Después me los encuentro como una 
67.- Citado por SPIEGEL, O., “La sala Trama abre sus puertas con exposición de Quetglas”, en La Vanguardia, 
Mayo 1991.








piedra, y muchas veces trabajo con la punta como una piedra, porque están 
acartonados de arriba abajo69.
3.- Ver entre sus dibujos entremezclados apuntes o bocetos con naturalidad, 
porque piensa que lo que se hace mientras se dibuja no hay porqué borrarlo, ni disimularlo; 
ya sea una idea o un apunte, o una cuenta de la compra del día: “son momentos de distensión 
en el trabajo y las ideas las vas plasmando en el mismo papel”70. Al mostrar huellas de ese irse 
haciendo el artista añade, a la categoría espacial de la pintura, la dimensión temporal.
Y tomando de nuevo a Matisse como guía convenimos con él en que:
El dibujo proviene de un gesto, una peculiar estrategia de movilidad 
corporal que deja huellas a su paso por un soporte, creando una extraña posición 
ontológica en la acción así concebida71.
Lám. 286
69.- Ibid.
70.- Citado por KELLI, C., “Reflejo el realismo como lo siento en cada momento” en La Voz de Asturias, Abril 1987.








Entre las técnicas de dibujo el carbón es una de sus preferidas, le parece dúctil 
como el barro, lo emplea fijándolo en determinados momentos, para continuar con 
veladuras de color en algunas zonas del cuadro. Como gesto original, desnudo, el dibujo 
para Matías Quetglas es considerado como el esqueleto formal de la obra, como el 
impulso imprevisto y casual.
… con el carboncillo me encuentro muy cómodo, porque es de una 
ductilidad y de una versatilidad extrema, puedes quitar y poner a toda velocidad, 
puedes conseguir volúmenes o trabajar solo la línea, con sólo que tu pensamiento 
lo diga, ya está hecho, se difumina, se consiguen medios tonos muy hermosos, 
en general tiene la tendencia a lograr que la obra tenga fortaleza, dominio sobre 
el papel, o sea que el carbón transmite vida al papel y al dibujo72. 
Respecto a la técnica del collage en Matías Quetglas, ha supuesto una manera de 
enfrentarse al cuadro de una forma más exploratoria, serán trozos de la realidad los que 
intervengan en algunas de sus obras combinándolos con otras técnicas. También domina 
la acuarela, técnica que utiliza con menor asiduidad porque la considera muy buena para 
tomar notas. Piensa que el grafito -otra de las técnicas- puede dar un resultado poco 
potente, “aunque puede llegar a ser muy delicado” y los lápices de colores, que a veces utiliza 
para conseguir calentar o enfriar ligeramente un tono dominante. El pastel, como único 
procedimiento, lo encuentra un poco algodonoso:
… lo utilizo mucho para modelar zonas, casi siempre sobre algo que 
ya tengo estructurado en el cuadro y ya no se puede deformar, porque ya tiene 
perfiles limpios y marcados, enriqueciendo los matices de color73.
El color es un elemento muy importante en su trabajo, ya que el tono para 
Matías Quetglas será lo que dará la emoción al dibujo, que es la idea. El contorno 
y el dibujo adquirirán también una gran consideración porque le gusta que sus obras 
estén muy estructuradas, tengan esqueleto y enfaticen la forma. En sus creaciones su 
procedencia mediterránea se hace patente en el modo de tratar el color, que poco a poco 
irá evolucionando, pero sin perder su origen hasta adquirir la calidad mineral “de mural”, 
perfecta para los acrílicos sobre tabla donde, combinando carbón con pastel, logrará 
calidades sensuales:









Dentro del nuevo tono matérico-sensual se potencia el gusto desde 
entonces insistente por el desnudo, con la graduación delicada del color, con 
la expresión melancólica “a la maniera greca o bizantina” de la iconografía, con 
la sobriedad en los paisajes, con el radiante sistema mediterraneísta de la luz74.
Y como comenta Jean Dubuffet, en su obra “El hombre de la calle ante la obra 
de arte”:
Se utilizan a la vez los signos, los trazos y los colores, no sólo en función 
de las figuras a las que se les atribuyen (y de forma tal que hay que tomarlas al pie 
de la letra), sino, por el contrario, aplicándose por romper su vínculo tan inmediato 
con las representaciones directas de los objetos. De este modo el pintor provoca 
un desfase, un corte entre las señales de transición y los objetos a transcribir; se 
introduce un margen entre los primeros y los segundos, que al abrir paso a toda 
una ola de rebotes y de ecos se convierte en toda la máquina generadora75.
Dentro de las disciplinas que Matías Quetglas trabaja con maestría también 
encontramos el grabado, destacando principalmente el aguafuerte. Técnica descubierta en 
los primeros años del siglo XVI que, de una manera casi natural, se adaptó a las exigencias 
de los pintores potenciando el desarrollo del arte gráfico de una manera paralela. Junto a 
los que podríamos denominar grabadores profesionales, se encontraban los artistas, que 
también practicaban el grabado como una parte integrante de su espíritu creativo76.
En su extensa labor artística encontramos aguafuertes sobre zinc, sobre cobre… 
donde la serie de técnicas mixtas sobre papeles grabados al aguafuerte supone un ejercicio 
deslumbrante en el control de los efectos táctiles de lo pictórico, mostrando un novedoso 
uso del color con el que resalta la silueta de sus figuras en sus creaciones. Aguatintas, 
puntas secas, combinándolas entre sí o experimentando con diversos materiales y soportes 
como formica, plástico, poliéster: grabados que prepara sobre una plancha de madera, que 
impregna de resina de poliéster sobre la que con un punzón hace el dibujo y consigue 
unas obras originales y de una delicada riqueza.
…cuando has cogido una plancha y la has mordido con ácido, ese 
mordido del ácido al pasar al papel, le da una impronta de fortaleza al trabajo, 
74.- MARÍN-MEDINA, J., “El clasicismo no dogmático de Quetglas”, en Cuadernos Guadalimar. Dossier, Abril-
Mayo 1996, p. 34. 
75.- DUBUFFET, J., Op. Cit., p. 158.
76 .- VV.AA., La formación del artista. De Leonardo a Picasso, Madrid, Real Academia de Bellas Artes de San Fernan-








no es que sea igual que el carboncillo, pero tienen la virtud de ser técnicas que 
dan sensación de poderío, de fuerza y también de delicadeza77.
Dentro de la obra escultórica de Matías Quetglas observamos que ha cultivado 
diferentes formas de representación: escultura de bulto redondo, altorrelieve, bajorrelieve... 
En 1996 emprendió la realización de relieves en poliéster de muy poco volumen. Una 
técnica que ha estudiado minuciosamente, trabajando en positivo y negativo a la vez, 
para que sobre la pieza incidan dos focos de luz distintos. Probando efectos ópticos por 
inversión lo que parece sobresalir en realidad se hunde, y no todo lo que está en primer 
término se identifica con el relieve más próximo, buscando la complicidad de la luz. 
Utiliza en algunas de sus obras el formato circular, dando a las obras apariencia de tondos 
o medallones de evocación barroca. La circularidad consagra al marco de una manera 
más exclusiva al interior y por ello mismo separa la obra del exterior de una forma más 
clara. En relación al arte del relieve nos comenta el escultor Francisco López Hernández:
 El arte del relieve puede ser considerado en líneas generales como 
una práctica distinta, derivada de la escultura en relación con la técnica y los 
materiales; pero con unas características particulares que lo individualizan de 
ésta, como manera de representación.
Si entendemos la escultura como una forma lógica de aproximación 
del arte a la realidad, por medio de una imitación de las apariencias físicas 
del volumen en el espacio, el relieve se separa de tal condición para revelar 
su temática a partir de unos enunciados genuinos y particulares… es como el 
dibujo expresado con una participación sólo parcial del volumen, y por esta 
condición, igual que éste, puede representar aquellos aspectos de la realidad, que 
no es posible transcribir por medio de la escultura78. 
Y escribe Leonardo:
El bajorrelieve, sin embargo, requiere sin duda mayor especulación 
que la escultura de bulto redondo y casi se equipara a la pintura en grandeza 
especulativa, pues está empeñado en las leyes de la perspectiva, conocimiento que 
en nada embaraza a la escultura de bulto redondo, la cual se limita a aplicar las 
77.- Entrevista personal realizada el día 24 de septiembre de 2010, (Cfr. Apéndice Documental, pp. 290-293).
78.- LÓPEZ HERNÁNDEZ, F., Proceso y creación de una obra escultórica, Colección Tesis Doctorales, Madrid, Edi-








medidas tal cual las ha encontrado en el modelo… requiere mayor investigación, 
pues ha de considerar la proporción de las distancias existentes entre el primer 
plano de los cuerpos y el segundo, entre segundo y tercero, y así sucesivamente79.
Actualmente, tiene cierta curiosidad por usar tintas con pinceles chinos, le interesa 
el ejercicio de la espontaneidad, la concentración y ser muy exacto, ya que con muy pocos 
rasgos, se puede transmitir mucho, aunque piensa que puede “uniformar” el trabajo:
Aplicado como caligrafía absoluta, puede acabar siendo monótono…
Pero esto no es nunca el problema en pintura, todo es monótono si lo usas sin 
estar en un estado de pasión y sin tener una idea clara de cómo solventar las 
cosas. Todos los métodos son buenos80.
79.- Citado por LÓPEZ HERNÁNDEZ, F., Proceso y creación de una obra escultórica, Op. Cit., p. 121.





II.- DESARROLLO Y EVOLUCIÓN

Capítulo 4.- DESARROLLO DE LA OBRA PLÁSTICA DE 
      MATÍAS QUETGLAS BENEDET
       4.1.- Fuentes estéticas.






Conocida la biografía, la situación socio-cultural y artística en la que se encontraba 
Matías Quetglas y los campos profesionales desarrollados por él, examinaremos ahora 
las fuentes de las que se nutre y los temas con los que se identifica y que mejor expresan 
su sentimiento artístico.
El diálogo pictórico que Matías Quetglas mantiene con algunos maestros del 
pasado tiene algo de guiño cómplice, de magia compartida y un punto de lirismo. Su 
tarea principal es el estudio primero del bodegón y el paisaje y más tarde de la figura, 
con esto demuestra, una vez más, el gusto por el buen hacer. Se desenvuelve con fluidez 
en un espacio que le permite enfrascarse en la contemplación de la realidad más directa 
y sentida y seguir demostrando su interés por las cosas bien hechas.
Resulta bastante obvio que Matías Quetglas incorpora a su obra los aspectos más 
relevantes y por los que siente más admiración, entre ellos destacaremos los siguientes:
1.- En sus comienzos, estará presente en su obra la influencia del surrealismo, 
su admiración por el impresionismo francés de principios del siglo XX, así como su 
predilección por el expresionismo contemporáneo. Se identifica también con el 
existencialismo pero de forma más subjetiva, relacionado más con su carácter que con 
una comunión de ideas de esta corriente filosófica.
2.- Cuando ingresa en la Escuela Superior de Bellas Artes se va a encontrar con 
varios aspectos que van a influir en su obra de una de forma determinante: la figura de 
Antonio López, la de Antonio Tapies, con su forma de tratar la realidad y la de algunos de 
sus profesores. La información que llegaba desde el exterior, así como el descubrimiento 
de Andrew Wyeth que representaba la Nueva Objetividad norteamericana destacando 
su obra “El mundo de Cristina”, también fue determinante. Todos ellos representan 








Tuve como profesor en la Escuela Superior de Bellas Artes a Antonio 
López, y aúnque han pasado 20 años, he ido componiendo mi propio 
rompecabezas con mil clases de influencias: del surrealismo, del mediterráneo, 
de mis amigos, del gran renacimiento, de mi mujer, de determinadas técnicas 
que he aprendido...81.
3.- Matías Quetglas siente una profunda admiración por los clásicos, admirando 
de forma clara “la sabiduría con la que saben expresarse” 82. Utiliza referencias a la antigüedad 
clásica muy variadas, pero vertiéndolas como un ingrediente de su memoria y su 
formación. Como artista ya consolidado, la inspiración le llega a través del Mediterráneo. 
La influencia de Italia, con sus figuras etruscas y de Grecia, la de los siglos VIII al IV 
anteriores a nuestra era (con las “korés”, y su sabiduría ancestral y eterna belleza). Sus 
cuadros nos traen a la memoria también a los novecentistas italianos de los años veinte 
-los Funi, Campigli, Tosí-.
4.- Se declara seguidor de la tradición realista española de ayer y de hoy, la que 
partiendo del siglo XVI llega hasta Romero de Torres, Vázquez Díaz y el mencionado 
Antonio López.
5.- Tiene puntos de contacto con Picasso, Ingres, Morandi, Balthus y Pierre 
Klossowski. Con De Chirico y Carrá y su trasfondo metafísico, en el que la luz 
desempeña un papel decisivo aportando un hálito misterioso que favorece y estimula 
todo un cúmulo de aspectos evocadores y simbólicos.
Matías Quetglas hace unas composiciones que recuerdan a De Chirico. 
Sus figuras son corpóreas, casi matéricas, pero no se hallan presentadas con la 
minuciosidad de otros artistas. Sus mujeres desnudas se enfrentan a hombres 
vestidos con un claro deseo de contraste83.
Todo ello tendrá un reflejo en su manera de trabajar aunque las influencias 
en su obra no están claramente diferenciadas porque van conviviendo y adquiriendo 
protagonismo según su “pulso” artístico:
Desde sus comienzos, en los que perseguía la literalidad, hasta su obra 
actual plena de simbolismo, se nos manifiesta como un heredero conceptual de 
81.- Citado por MUÑOZ, R., “El silencio de la desnuda naturaleza”, en El Correo de Andalucía, Febrero 1989. 
82.- Citado por MARTÍN. N., “Matías Quetglas dice que aspira a ser un sabio de la pintura”, en Diario Baleares, 
Febrero, 1986.








Matisse. Y decimos conceptual porque en el campo estilístico ambos artistas no 
pueden ser más diversos, sin embargo sus coincidencias temáticas en el culto 
al Mediterráneo, la alegría de vivir, la pasión por el arabesco y la práctica de la 
escultura como corroboración de sus indagaciones se manifiestan84.
84.- MARTÍNEZ-NOVILLO., Á., para el catálogo de la exposición 14 realistas españoles celebrada en el Palacio 









En el desarrollo de los temas que trabaja, sus direcciones están más definidas. 
Matías Quetglas, como otros artistas, tiene sus líneas temáticas, pero sus argumentos 
surgen y desaparecen y con el paso del tiempo hacen de nuevo acto de presencia. Esta es 
una de las constantes que sitúan y definen su quehacer creador.
…huellas, más huellas, senderos, azares que anidan en nuestras viviendas 
y en nuestras ciudades... De la rosa a la gramínea, y de la gramínea a la tierra 









85.- DUBUFFET, J., El hombre de la calle ante la obra de arte, Op. Cit., p. 29.
86.- Palabras de MELIÁ, J., en “Mi amigo Quetglas”, Catálogo de la exposición 2ª Retrospectiva de Matías Quetglas, 
Sa Nostra Caixa de Baleares, Menorca, Palma de Mallorca, Ibiza, 1995-96.
sustancia, la pertenencia al mundo del hombre, todo lo cual forma un gran caldo 
continuo que tiene en todo su recorrido el mismo sabor, el sabor del hombre85.
En las primeras pinturas se inclinaba por un especial realismo poético, poco 
después su obra va mas dirigida a lo cotidiano y común, con gran precisión en el detalle 
y evidentes ansias de hacer de la cotidianidad un gran acontecimiento elevándola a 
lo sublime como ideario romántico. Sus temas están llenos de fuerza incluso cuando 
representa bodegones o paisajes sencillos (lám. 200).
O, cuando aparecen, bandeja de dulces, coliflores, frutas glaseadas, merengues, 
pastas y rosquillas de almendras…(láms. 149, 210, 218, 197).
Matías Quetglas igual nos muestra “el mar lejano de Ciutadella que el cuerpo y la cara 
de Mª Antonia, unas moscas furtivas en un bodegón renacentista que las variaciones en torno al 
cuerpo y a la vida”86. En sus obras el Mediterráneo y la latinidad entran por los ojos.
Siendo un observador de la realidad ha sabido expresar en la figuración una 









Lám. 149 Lám. 197
 En su obra “siempre hay, sin embargo, un trasfondo metafísico” 87 con un punto 
de lirismo que nos descubre una sensibilidad especial por la pintura, manteniendo el 
equilibrio entre la modernidad y la tradición, con un amplio conocimiento de los lenguajes 
pictóricos. Transporta las apariencias a otro mundo, consiguiendo aquella transmutación 
eminentemente poética que Novalis definía como conceder a lo cotidiano la dignidad de 
lo desconocido.
La obra de Matías Quetglas siempre esconde un misterio, un juego de símbolos 
y de presencias que se van desvelando en una contemplación más reposada. Se apoya en 
una delicada elaboración y sintoniza con las cualidades formales de las cosas u objetos a 
través de sus apariencias.
En los primeros años de la década de los ochenta varía su procedimiento, el 
mismo nos dice:
… En mis primeros años como pintor -muy a contracorriente- me 
gustaban los cuadros con argumento, pero mis maneras eran más descriptivas 
87.- Palabras de FERNÁNDEZ-BRASO, M., en “Nota y homenaje” del catálogo de la exposición La figura humana, 








que narrativas. Con el tiempo he preferido contar y fabular antes que ser notario 
pictórico de la realidad88.
Su trabajo lo lleva a cabo a través de series. Una de ellas la muestra en París 
con treinta y cinco retratos de su mujer Mª Antonia, especialmente del rostro. Esta 
exposición constituye un conjunto de innumerables variables y cada retrato capta un 
carácter distinto.
Lo que le da al retrato alma y un aire de verdad no es tanto la exactitud 
el diseño como el acuerdo entre las partes en el preciso momento en que han de 
captarse la disposición y el temperamento del modelo...89.
Matías Quetglas ha conseguido un claro dominio de los recursos técnicos y las 
formas externas, de forma que su proceso evolutivo le conduce a un modelo interior: el 
artista “pinta de memoria”.
Lám. 218
88.- Palabras de Matías Quetglas recogidas en su escrito “El gusto de narrar”, Marzo 2005, para el catálogo El Quijote 
de Matías, Ayuntamiento de Alcalá de Henares, Casa de la Entrevista. Abril 2005.








La imaginación es una herramienta para rehacer la memoria emocional, 
la presencia de lo que no tiene imagen propia pero que es real y que necesita de 
la invención y la escenificación para hacerse ver90.
Será en 1983 cuando de forma individual exponga de nuevo en Madrid. Su 
reaparición la hace con un tema en el que había estado trabajando desde hacía tiempo, 
“La pintura y el modelo”, donde el desnudo femenino debe ser entendido en esta ocasión 
como un medio de contener la feminidad y la sexualidad femenina:
El dibujo de desnudo me gusta mucho, lo encuentro como una 
disciplina en la cual si se ponen cuatro individuos a pintar el mismo desnudo 
habrá diferencias de carácter entre unos y otros. Ocurre irremediablemente y 
me parece un campo de batalla para la expresividad en el cual uno se puede 
manifestar de mil maneras. Existen otras ventajas por ejemplo, cuando uno 
hace un desnudo está enseñando a la figura en una situación intemporal, porque 
una persona vestida, está vestida como en siglo XX, como un pobre del siglo 
XX, como un snob del siglo XX, o del XVIII o del XV, en cambio al estar 
desnudo tu puedes poner tu energía en otras cosas, en como ocupa el espacio, en 
los ritmos del cuerpo, en cómo los organizas para que el cuadro crezca y quede 
trabado de una manera para que acapare la vista del que mira. Al hacer un 
desnudo, consigues meterte en una situación de esencialidad en la construcción 
de la obra… Casi te obligan a ser esencial, y eso también me gusta91.
Nuestro artista mira su paisaje cotidiano a través de la escenificación del hecho 
de pintar: aparece el pintor pintando, el pintor y su modelo, o incluso los propios 
modelos sorprendidos en el acto de pintar, un amplio repertorio de situaciones y juegos 
de miradas en el trance íntimo de crear.
La exposición que Matías Quetglas realiza en Madrid, se había resuelto tomando 
como base una anterior que había realizado en París, en la Galería Etienne de Caussans 
en 1980, decidiendo ampliar el tema que en esta exposición había tratado, de forma que 
junto a la modelo incorpora al pintor, utilizando así el hecho de pintar como argumento.
La pintura, no como un grafismo gratuito, ni como un lenguaje que 
se explique solo a sí mismo, sino como un suceso donde por gracia de la 
interiorización y del deseo, las apariencias se trocan en realidad del espíritu.
90.- Palabras de Matías Quetglas recogidas por DE MIGUEL, V., “Trato de convertir en materia las expresiones de 
mi corazón”, en Diario 16, Marzo 1996. 








El modelo, no como sujeto de academia, sino como una presencia viva 
y misteriosa, ajena y huidiza, que ansiamos conquistar tras amorosa batalla en 
un terreno de nadie y de feo nombre: el Cuadro.
Juntarlo todo: la imagen con su sombra, materia y alma, esencia y 
apariencia, claridad y penumbra, pintura y realidad... y sentarse luego a disfrutar 
del agridulce guiso.
Para acabar, pago aquí gozoso tributo a aquellos que pintaron a pintores: 
Rembrandt (celebrando la pintura con Saskia en sus rodillas), Velázquez 
(contemplándose desde la afectuosa distancia con que miró a las Meninas), 
Bacón (representándose como un Van Gogh que corre los caminos en pos del 
vértigo), Picasso (re-inventor del género, que nos hizo ver a pintor, pintura, 
modelo y vida como una sola cosa), y tantos otros artistas que en su día eligieron 
el acto de pintar como argumento92.
Según Quetglas, no son temas nostálgicos, es más bien reconstruir mentalmente 
algo que le ha motivado: imágenes que le persiguen, situaciones que después ocurren en 
el cuadro… La mayoría son historias amorosas con pasiones de diferente intensidad, es 
un intento de analizar las relaciones humanas “más que lo femenino son mis afectos lo que 
pongo en mis cuadros. Lo que hay es una búsqueda del afecto a través de la figura” 93.
En aquella época, cristalizan dos de sus intenciones que caracterizarán la pintura 
que mostró en su segunda exposición antológica realizada en 1995.
Una de ellas es la transformación de la figura humana en un volumen susceptible 
de experimentar efectos de luz, como veremos más adelante, y por otro lado el retorno a 
los modelos romanos y en especial de Pompeya. Buena parte de sus obras las constituyen 
parejas. Aparecen las parejas bailando y las escenas pasionales, para ello se vale sobre 
todo de la escultura como medio para profundizar en el estudio del volumen, la luz y el 
espacio. La luz, para Matías, es el espectador y el espacio, el escenario de la escena. 
Al dejar de pintar del natural, en lugar de individuos concretos, plasma hombres 
y mujeres. En realidad pinta con la imaginación porque no puede tener en la memoria 
tantas figuras poderosas, tantas situaciones violentas, tantas escenas con argumento. Para 
él, el modelo mandaba demasiado y a veces no le daba satisfacción a sus inclinaciones, el 
mismo comenta: “pero hay algo en mi trabajo que ha cambiado. Lo siento como una llamada 
vital, como un impulso biológico” 94.
La segunda, es que ahora cuenta historias con imágenes, es otro modo de contar, 
otro lenguaje. Como parte de su tradición cultural halla la capacidad comunicativa del 
mito, narra a través de imágenes y es portavoz de una cultura viva y fuerte por su relación 
92.- “La pintura y el modelo”, texto escrito por Matías Quetglas para la exposición en la galería Juana Mordó, Ma-
drid, Enero 1983. 
93.- Citado por SOLER, M., “Estoy en el mejor momento de mi vida”, en Última Hora, Febrero 1986.
94.- Palabras de Matías Quetglas citadas en el artículo de PONS FRAGA, J., “El decenio de Quetglas, en Palma”, 








con el Mediterráneo. Refleja las necesidades del presente. De la pintura mitológica le 
gusta el aire de suceso extraordinario. Fue Cassirer “uno de los primeros de nuestra época en 
considerar que el arte estaba íntimamente relacionado con el mito” 95. Y añade Bachelard al 
respecto: “cuando nos apoyamos en hechos mitológicos, es porque reconocemos en ellos 
una acción permanente, una acción inconsciente sobre las almas de hoy” 96.
Al final de la década de los ochenta, comenzó las series dedicadas a las escenas 
de playa y a las bañistas. Los contenidos de su lenguaje artístico son básicamente la vida, 
el amor y la muerte, el vino…
La obra de este artista menorquín nos resulta próxima por su manera de entender 
la vida, la luz y el gozo absolutamente “mediterráneo”. Una obra de expresión clásica en 
cuanto a las formas y, al mismo tiempo, moderna en sus propuestas. Trabaja con delicada 
sensualidad y con vocación de eternidad los cuerpos, las atmósferas envolventes, el pálpito 
de una pintura viva. Tiene capacidad para condensar en su dibujo aspectos antagónicos, 
como pasión y reflexión, cotidianidad y universalidad, expresión de un nuevo humanismo 
culto y al mismo tiempo popular, privilegio que pocos artistas poseen.
En los primeros años de la década de los noventa, su trabajo se ajusta por completo 
a la holgura generosa del término realista. En su obra podemos detectar sugerencias 
místicas, escenas argumentales… También se aprecia un acusado erotismo.
… Para mí el erotismo es muy importante, aunque lo utilizo a modo 
de escalera para intentar abrir una puerta a la sensación de vida en la pintura. 
Recrear actitudes voluptuosas es como un primer paso, en el momento en que me 
planteo el cuadro, o la escultura, para poder transmitir cierto pulso a mi obra97.
Y apoyado en un bagaje cultural impresionante:
Una obsesión omnipresente por la luz y el espacio.
La poética de las miradas.
Un gran poder evocador.
Pintores y modelos amorosos.
Rotundas y poderosas presencias.
Referencias místicas.
Sutilezas cómplices.
Teatralidad, cuando es precisa.
Misterio.
Abandono.
95.- DORFLES, G., Las oscilaciones del gusto, Barcelona, Lumen, 1974, pp. 80-81.
96.- BACHELARD, G., El agua y los sueños, Op. Cit., pp. 32-33.









La contemporaneidad de su clasicismo.




Reivindicación de la naturaleza.
Un gran amor por el mismo hecho de la creación.
Mediterraneidad a raudales.
Deseo de perennidad...98.
Por tanto, la pintura es para Matías Quetglas ese elaborado territorio poético, 
impregnado de incitaciones alegóricas, del que habla tan acertadamente Fernando Huici, 
atento seguidor de su obra. 
En su estudio las figuras se concentran en su propio ser. Aparece una multitud; 
pájaros, ovejas, caballos, gatos y toros… El tema de los toros surgió un día por encargo 
y se dio cuenta del interés que despertó en él, sobre todo por su relación con la parte 
mediterránea, cretense y mítica.
98.- CARDONA, M., (Comisario). Catálogo exposición de la segunda retrospectiva de M. Q., “Sa Nostra” Caixa de 









Pintadas de memoria o con la imaginación que utiliza como herramienta para 
reconstruir su memoria emocional. 
En su trayectoria hay  varias obras significativas algunas de las cuales comenta-
remos en el apartado referido a su evolución.
Actualmente la pintura de Matías Quetglas se interpreta prioritariamente en 
función del mito. El hombre es una voz o su eco, una especie de representación de otra 
“cosa”, de una tercera dimensión, como diría Ernst Jünger. Pueden ser ademanes del 
barroco: enfatizados, marmóreos, escenas de una pieza teatral que tiene lugar en otro 
sitio y de la cual queda un eco eterno. Las criaturas que lo encarnan, el caballo, el toro, 
el centauro…, no tienen rasgos faciales. Así ocurre en su obra “La cogida” (1993) (lám. 
687), donde todo aparece dentro de un marco caracterizado por un cromatismo denso, 
sutil y apagado, con tonos elaborados de forma compleja que, una vez que se plasman, se 
convierten en presencias rotundas. En piezas rotundas, “capolavoros” los llaman en Italia. 
A partir del último año que recoge nuestra tesis y en la exposición celebrada en 
la Galería Trama en el año 2007, Matías Quetglas se decantará por:
… lo que ocurre bajo la sombra de los árboles de la hermosa, misteriosa 
y terrible selva que es el mundo, lleno de bestezuelas primarias, bien adiestradas 
todas para representar su papel en esta gran Opera de amor y crueldad, de belleza 
y amargura, de ética y de instinto… por ello quisiera que estas obras fueran vistas 
como una aventura plástica, donde el verdadero argumento es la Pintura y el 
contenido: las relaciones entre dibujo y color, la batalla entre la luz y la sombra, 
el temblor de las emociones en cada pincelada y el empeño del autor porque la 
materia cobre espíritu99.
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5.1.- LA BÚSQUEDA DEL ESPACIO
En la extensa obra de Matías Quetglas observamos que en todo momento, se 
mantiene en el marco de unos parámetros y constantes que reflejan en cada etapa el 
proceso evolutivo y el desarrollo de unos objetivos estéticos de clara validez y originalidad, 
que se van sucediendo de forma paulatina.
En la evolución de su lenguaje se evidencia una simplificación del espacio y de 
la forma, que podemos distribuir para su estudio en dos grandes bloques establecidos 
cronológicamente. Un primer periodo, que comprenderá desde el año 1964 hasta 
mediados de los años ochenta y donde el espacio clásico será el referente de su producción 
y una segunda etapa, desde aproximadamente 1985 hasta la actualidad, dónde comienza 
a desarrollar relaciones de la forma en el plano bidimensional del cuadro, con caracteres 
más cercanos al espacio topológico.
Para introducirnos en el “mundo” de Matías Quetglas, queremos hacer en primer 
lugar una observación teórica definiendo el término “estilo”, porque pensamos que 
durante el estudio de la obra de un artista podemos encontrar la esencia de su propio ser, 
que concluye con el descubrimiento de su modo de expresión.
El término “estilo” se concreta como el conjunto indefinido de las 
figuras que constituyen la “forma típica en que se expresan” un individuo, un 
grupo o una época. En otras palabras, el “estilo” es un conjunto de motivos que 
se convierten en atributos de un actor social, ya sea individual (un “autor”) ya 
sea colectivo (un grupo, una época)100.








En segundo lugar, hemos creído conveniente comentar que la naturaleza 
del espacio plástico establece analogías entre la topología, la psicología del niño, la 
representación en los “pueblos primitivos” y el arte contemporáneo.
En tercer lugar resulta imprescindible hablar del concepto de espacio al 
comprobar que la evolución de la obra de Matías Quetglas se basa fundamentalmente 
en la transformación del mismo, desde el espacio clásico ilusorio a la representación 
plana y el juego formal. 
Estudiaremos su obra sobre todo a partir de su estudio como medio de expresión 
de su pensamiento artístico y para ello comenzaremos por hacer una introducción a 
este concepto. 
No existe arte plástico fuera del espacio y el pensamiento humano, 
cuando se expresa en el espacio, toma necesariamente una forma plástica. De 
este modo las obras de arte traducen el concepto que los artistas y su tiempo 
tienen del espacio101.
Al enfrentarnos con dicha tarea, la organización de la representación gráfica del 
espacio diario y, por consiguiente, de su expresión en un mundo de dos dimensiones, lo 
primero que llama nuestra atención es la existencia, en todas las tradiciones y culturas, de 
unos esquemas más o menos abstractos que lo intentan describir, no sólo en su dimensión 
física, sino también espiritual, dando origen a modelos dispares y contradictorios que 
conviven entre sí. 
Le Men ha recogido la opinión de algunos eruditos al respecto: 
El Espacio captado por la imaginación -dice Bachelard- no puede 
ser un espacio indiferente, víctima de la reflexión y del cálculo del geómetra. 
Es algo vivido. Y su vitalidad se pone de manifiesto en todas las parcelas de 
la imaginación. De igual manera, Heidegger afirma que el espacio se halla 
estructurado en caminos, parajes y en regiones que no son indiferentes; es la 
obsesión por la elaboración de una topografía del Espacio.
… nuestra civilización ha descubierto y dado a conocer el nuevo 
concepto del Espacio Euclidiano, del espacio uniforme, del espacio de los 
geómetras. Compartimos la opinión de Piaget que afirma que” la estructura 
de nuestros órganos de percepción influye en la índole de nuestro concepto 
espacial, ya que la geometría corriente se basa en un espacio tridimensional”.
Sin embargo, como consecuencia de los estudios de los físicos modernos, 
el Espacio total, el de Einstein, se aleja cada vez más del Espacio euclidiano.  
101.- FRANCASTEL, P., La realidad figurativa. El marco imaginario de la expresión figurativa, Barcelona, Paidós, 








 Durand señala que “no siendo el espacio euclidiano físico, es decir 
objetivo, desde el punto de vista funcional, se convierte en un “a priori” de algo 
distinto de la experiencia”102.
Merleau-Ponty afirma que son también interesantes los nuevos planteamientos 
surgidos en el siglo XX, una época en la que el espacio ha conquistado el interés del 
pensamiento psíco-matemático moderno.
La percepción del espacio no constituye una serie de estados de 
conciencia o de actividad, sino que sus modalidades son siempre la plasmación 
de la vida entera del individuo, de la energía con que tiende hacia el futuro a 
través de su cuerpo y de su mundo103.
Otros hacen hincapié en el origen del espacio, como la Física, la Geometría, la 
Metafísica,… siendo la Psicología la que parece interesar especialmente en las propuestas 
actuales, “puede concebirse el espacio como un absoluto en el que nos integramos y, a la vez, 
someterlo a relaciones variables según nuestra mente y capacidad asociativa” 104.
Consistiría en aplicar el sentido “Kinestésico” al espacio, como explica la 
escultora Helen Escobedo, para lograr la comunicación directa entre el ser consciente y 
el subconsciente105.
Las consecuencias de esta nueva forma de pensar el espacio plástico 
son evidentes: se rompe con el modo tradicional único de captarlo, la visión, y 
se interrelaciona con los lugares que lo circundan. La fenomenología de Husserl 
incorpora, a la mirada, el cuerpo; “corporeizamos” el espacio con los gestos, 
la altura, la situación de la mirada,… y a través de las vivencias. Heidegger 
propone experimentar el lugar y el entorno para implicar el arte y el espacio. 
También el desarrollo de las nuevas tecnologías, los medios de comunicación y 
la ciencia física (campos electromagnéticos, teoría de la relatividad, etc…) así 
como las nuevas consideraciones filosóficas, añaden un factor decisivo al del 
espacio: el tiempo106.
102.- LE MEN, J., El espacio figurativo y las estructuras de la personalidad, Alcoy, Editorial Marfil, 1967, p. 15.
103.- MERLEAU-PONTY, M., Phénoménologie de la perception, Gallimard, París, 1945, citado por LE MEN, J., El 
espacio figurativo y las estructuras de la personalidad, Op. Cit., p. 327.
104.- HERRANZ FUERTES. R., “La construcción de la imagen desde la memoria”, Archivo de la Facultad de 
Bellas Artes. Departamento de pintura, Universidad Complutense de Madrid, Madrid, 2002, p. 126. 
105.- “Un diálogo en torno al espacio”, en AA.VV: Arte y espacio. XIX Coloquio Internacional de Historia del Arte, 
Universidad Autónoma de México, 1997.








5.2.- EVOLUCIÓN PLÁSTICA. ETAPAS
5.2.1.- Etapa de formación: el realismo y el espacio representacional clásico.
Tomando lo anteriormente expuesto como una pequeña introducción al tema 
que nos va a ocupar en este capítulo, es el momento de concretar los espacios en los que la 
obra de Matías Quetglas se desarrolla. Cada individuo, en nuestro caso nos referiremos a 
los artistas, incluso el más primitivo, lleva consigo el espacio antropomórfico que nace de 
nuestra propia manera de entender el mundo. Como explica Cassirer el artista tiene a su 
cuerpo como eje de las coordenadas del espacio para entender el mundo que nos rodea 
y tiene en la línea recta su primer fundamento porque introduce la extensión lineal en el 
espacio y con ello la idea de dirección.
Una vez que el hombre se ha formado una clara imagen de su propio 
cuerpo, una vez que lo ha concebido como un órgano más autosuficiente e 
intrínsecamente articulado, esto le sirve de modelo para estructurar la totalidad 
del mundo. 
El hombre posee un sistema originario de coordenadas al que 
continuamente regresa, y se refiere al progresar, tomando de él consiguiente-
mente, las denominaciones que sirven para designar este proceso de hecho, 
casi siempre se ha observado que la expresión de las relaciones espaciales, está 
estrechamente vinculada a determinadas palabras materiales, entre las cuales 
nuevamente son palabras que designan las partes aisladas del cuerpo humano 
las que ocupan el primer lugar.
El adentro y afuera, el delante y atrás, el arriba y abajo, son designados 
asociándoles a un determinado substrato sensible que se encuentra dentro de la 
totalidad del cuerpo humano107.








Como también indica es una cualidad eminentemente sensorial que se vale de los 
sentidos, sobre todo del tacto. Esta transmisión la vamos a encontrar en todas las obras 
de la historia del arte ya que esta relación sensual es la que nos permite entenderlas. Por 
ejemplo, en el mundo primitivo, cuyas creaciones tienen similitud con la de los niños ya 
que en las representaciones de ambos se reconoce la realidad tangible, se estructura de 
modo sencillo la construcción de las formas, dibujan expandiéndose, estableciendo un 
convenio entre el centro y los ejes. La profundidad se consigue por medio del traslapo108 
y la proyección en ángulos diferentes.
El pintor clásico o, en ocasiones, el contemporáneo, realiza sus obras con un 
sistema matemático de coordenadas para crear un punto de fuga y generar profundidad, 
pero si no tuviera esta correspondencia a través de su cuerpo, no podrían establecer bien 
la gravedad o desestimarla en el equilibrio de un cuerpo que se estira en un sentido, se 
inclina hacia un lado... 
En la obra de Matías Quetglas se evidencia la experiencia táctil sobre todo a través 
de su pincelada, en la forma en cómo va “modelando” y trabajando en sus obras los elementos 
o figuras a lo largo de su producción en función de lo que está tratando (lám. 292). 
Nos trae a la memoria la pintura de Andrew Wyeth y su obra “El patriota” donde 
podemos observar una pintura más libre, un neoimpresionismo menos disciplinado, que 
nada tiene que ver con el arte europeo del momento (lám IX).
Lám. 292








No queremos tampoco obviar la dificultad que debieron tener los primeros artistas 
de la historia, antes de que Leon Battista Alberti estableciese el método para construir 
la perspectiva en la pintura, para acotar el espacio y para establecer relaciones entre las 
figuras, porque cuando miramos, lo hacemos en parcelas abstractas produciendo, al no 
tener un concepto claro de un espacio matemático, una idea global de lo que vemos. 
El artista tuvo que crear pactos y convenios con la figuras que dibujaba estableciendo 
relaciones espaciales, heterogéneas y discontinuas con muchos centros de atención.
Recordemos que en la antigüedad el espacio se entendía como algo funda-
mentalmente discontinuo e informe, no como un sistema unitario y que se construía 
a base de superposiciones e incorporaciones que no componían, junto con los cuerpos 
representados, una relación de orden superior (láms. X, XI).
En la primera etapa de Matías Quetglas se puede apreciar el  sistema matemático 
constructivo y una gran variedad temática fuera y dentro de vinculaciones propias de su 
formación en la Escuela Superior de Bellas Artes.
Sus cuadros ofrecen un efecto de profundidad con el deseo de conseguir reducir 
de forma objetiva la apariencia del mundo exterior, como indica Panosfky109.
Lám. IX
Andrew Wyeth, “El Patriota”, 1964.









Pintura romana, Siglo I.
Lám. XI
Pintura etrusca.
La luz y el color modelan en función de un haz de luz, foco principal, y de 
las sombras reflejadas y proyectadas en esos cuerpos (claroscuro). Quiere representar 








lejanía aparezcan desvaídas, con menos nitidez. Con ello se obtiene una sensación muy 
realista de distancia. Su trabajo está sujeto a la idea de profundidad, de perspectiva (láms. 
217, 207, 203).
La expresión del artista, se encuentra a través de la modulación de la pincelada, de 












En esta primera etapa el ojo de Matías Quetglas es más científico y trata de 
desvelar a través del mundo de las apariencias el orden que opera en su vida. Las figuras 
representadas son cuerpos con movimiento real, se atienen al principio de la fidelidad 
propia del espacio clásico en el que existe una proyección constante, provocando 
homogeneidad en el espacio y unidad. Será la luz la que dirija y controle el efecto de 
profundidad. Sus cuerpos necesitan un espacio físico proyectado. Un escenario en el que 









ellas la proyección de su condición humana, las expresiones, actitudes y gestos fueron 
parte de las representaciones de su primera fase. Su pintura nos permite reconocer su 
mundo familiar, siempre teniendo la opción de poder comparar la obra y el modelo 
(lám. 146).
Los formatos que utiliza se mantienen dentro de unas medidas estándar acordes 











En lo que se refiere a la composición destaca, en primer lugar, el equilibrio 
reposado que consigue dentro del formato y que reside en una composición geométrica 
que organiza el espacio (láms. 30, 247 y figs. 1, 2), pero incluso compone apagando y 
atenuando la luz, compensando cualquier tensión no deseada (lám. 166).
Lám. 247
Fig. 2








En segundo lugar, en la mayoría de sus bodegones se observa la necesidad 
de sujetar los elementos que lo componen por medio de la utilización de planos 
convertidos en mesas, colchones, tablas, platos (láms. 151, 213, 300, 302)… trabajando 
con la sección áurea en las relaciones del interior del cuadro y colocando la mayoría 
de las veces la escena protagonista en la parte inferior correspondiente. De esta forma 











En los últimos años de esta etapa destaca la gran cantidad de retratos que realiza 
de su mujer Mª Antonia (láms. 256, 264, 249, 246), y todo parece indicar que se van a 





















Y comprobamos más libertad en la utilización de formatos: aparecen los ovalados, 
medidas más alargadas horizontal o verticalmente (láms. 333, 332, 344, 312, 275, 271) 



























Ya no es tan necesario en algunos casos que las formas estén firmemente apoyadas 
en un plano muy definido (láms. 310, 335, 352).
Lám. 271
Lám. 310
La iluminación suele ser natural y nada sombría contrastando con el momento 
donde el realismo implicaba tonos oscuros y sombríos.
En relación a la factura de sus obras, están elaboradas con pincelada envolvente, 
cuidada y meticulosa, queriendo dar a entender su capacidad de contemplación, pero 








transparentar el pulso del artista. En Matías Quetglas eso no ocurre a lo largo de su 
trayectoria artística. 
Sus obras calladas expresan sus sentimientos que brotan delante de una imagen 
real, Matías Quetglas puede estar horas y horas concentrado observando el motivo en el 
que se encuentra trabajando en ese momento. Pau Faner lo describe así:
Todo el tremendo paisaje ahí afuera mientras el pintor copiaba su 
miniatura de realidad, la suya propia, la que le conectaba con lo vivido, recordado, 
amado o vaya usted a saber qué. Le he visto pintar personajes rígidos, bordados 
punto a punto, como en la labor preciosista de una monja, con el pincel110.










El relieve y las texturas en alguna de sus obras se hacen patentes y todavía se nota 
la presencia del modelo delante del artista, aunque hay obras en las que ya se advierte 
una determinada tendencia a la proyección de sus vivencias por medio de un trazo más 
expresivo (lám. 396).
Este artista, en definitiva, aporta al mundo de la figuración una forma original de 
trabajar, otra dimensión. En palabras suyas “el realismo, para ser nuevo, debería inaugurar 
una nueva iconografía, encontrar caligrafías y códigos inéditos” 111.
Su obra siempre esconde un misterio, un juego de símbolos y de presencias 
que se van desvelando en una contemplación más reposada. Se apoya en una delicada 
elaboración y sintoniza con las cualidades formales de las cosas a través de sus apariencias.
Por temática y concepto sus primeras obras escultóricas mantienen un cierto 
vínculo con el hiperrealismo, entendiendo éste como el límite para profundizar más 
allá de la realidad a través de una técnica rigurosa y fiel a las apariencias formales 
Lám. 396








de los objetos: como ejemplos destacamos “Plato de judías” (lám. 413), “Desnudo 
sobre pie” (lám. 421), “Torso mítico” (lám. 446), y la escena de dos figuras, hombre 
y mujer, titulada “Conversación amorosa” (lám. 418). Esta última puede representar 
el punto de inflexión de una obra basada hasta ese momento -como su pintura- en 
la representación de modelos vivos pero a partir de entonces trabajará con imágenes 










Lám. 421 Lám. 446
5.2.2.- La exploración de la forma en la obra de Matías Quetglas y el lenguaje plano.
Hemos avanzado en la investigación de la representación en la obra de Matías 
Quetglas. Comprobamos como el espacio euclidiano fue elegido en un principio por este 
artista para transmitir su realidad llena de belleza, color y lirismo. Después de un primer 
periodo de formación, etapa dedicada al estudio del natural, Matías Quetglas comenzará a 
trabajar con la memoria emocional, dando más relevancia al espacio plano y prescindiendo 
de la importancia de la luz como foco dirigido pero manteniendo siempre una iconografía 
y un bagaje clásico propio de su carácter mediterráneo. Comienza en su obra una nueva 
articulación y anatomía particulares propias del juego formal y la exploración “la luz, el 
espacio y el tiempo son testigos de una nueva caligrafía para lo figurativo” 112.
Su obra se dirige sobre todo a la representación del cuerpo humano, especialmente 
hacia el desnudo femenino. La mayor parte de su trabajo la lleva a cabo a través de series, 
la primera de ellas y como preludio en 1980, en la galería Etienne de Caussans de París, 
con treinta y cinco retratos de su mujer Mª Antonia, que utiliza como medio de 
aproximación hacia ella donde observamos, como en toda su obra, una voluntad 
de comunicación.


















Y como expone Gombrich:
“¿Cómo se puede imitar lo que no tiene forma ni color... y ni aún 
es visible?, pregunta desconcertado Parrasio, y se le responde hablando del 
efecto de las emociones en el semblante de las personas: “La nobleza y 
la dignidad, la humillación y la sumisión, la prudencia la inteligencia, e 
insolencia y la zafiedad, se reflejan en el rostro y las actitudes del cuerpo, ya 
esté parado o en movimiento”113.
Será en 1983 -año de su reaparición en Madrid-, donde se presenta con un 
tema en el que había estado trabajando desde hacía tiempo, “La pintura y el modelo” 
para posteriormente trabajar sobre escenas en la playa (láms. 449, 451 y 452) y sobre 
situaciones de la vida que él quiere transportar a sus lienzos (amor odio, placeres...).
Utiliza “lo que sucede como tema”, historias con imágenes y no los personajes en 
sí mismos. Es otro modo de contar, otro lenguaje. Su pintura se transforma en narrativa 
donde “cada una de las posiciones espaciales de los personajes incluye un conjunto de actitudes 
del uno hacia el otro” 114 . Y afirma: “Con el tiempo he preferido contar y fabular antes que ser 
notario pictórico de la realidad” 115.
La relación simbólica será una constante en su obra de una manera muy sensible 
y esta relación es ofrecida por las propias formas en el espacio, porque los elementos: 
cabezas, cuerpos, manos.. crean un “mapa” que está oculto en el cuadro, un lenguaje 
abstracto. En su primera época, a través del espacio perspectivo que utiliza para transmitir 
un contenido espiritual de un momento dado, como observa Panosfsky en su libro La 
perspectiva como forma simbólica; 116 y en esta segunda etapa, prescindiendo del modelo 
sensible para emanciparse de la impresión de lo realmente perceptible117.
Al principio de su trayectoria trataba de trasladar la realidad a la pintura pero 
a mediados de la década de los ochenta intenta partir de la imaginación para llegar a 
la realidad contando historias, creándolas de memoria, con la imaginación, que utiliza 
como herramienta para construir la presencia de algo que no tiene imagen propia pero 
que es real y que necesita de la invención y la escenificación para manifestarse “Dulces 
son las melodías que se oyen, pero más dulces aún son las que no se oyen…en realidad oímos los 
sonidos que el artista nos pide que imaginemos” 118.
113.- JENOFONTE., Recuerdos de Sócrates, edición de E.C. Marchant, 1923. Citado por GOMBRICH, E. H., La 
imagen y el ojo…, Op. Cit., p. 85.
114.- CALABRESE, O., Cómo se lee una obra de arte. Madrid, Cátedra, 1993, p. 103.
115.- Palabras de Matías Quetglas recogidas en su escrito El gusto de narrar, Op. Cit.
116.- PANOFSKY, E., La perspectiva como “forma simbólica” (1927), Trad: Barcelona, Tusquets, 1999.
117.- PANOFSKY, E., Idea: contribución a la historia de la teoría del arte (1924), Trad: Madrid, Cátedra, 2004.








119.- BACHELARD, G., El agua y los sueños, Op. Cit., p. 8.
120.- Palabras de Matías Quetglas recogidas por De Miguel, V., “Trato de convertir en materia…, Op. Cit.
… En razón de esa necesidad de seducir, la imaginación trabaja por 
lo general tendiendo hacia donde va la alegría -o al menos una alegría- en 
el sentido de las formas y de los colores, en el sentido de las variedades y de 
la metamorfosis, en el sentido de una perspectiva de la superficie. Abandona 
la profundidad, la intimidad sustancial, el volumen119.
Matías Quetglas ha conseguido un claro dominio de los recursos técnicos y las 
formas externas, de forma que su proceso evolutivo le conduce a un modelo interior: el 
artista “pinta de memoria” partiendo de pequeñas esculturas que utiliza como modelo, 
poniendo más de relieve aquello que sentía, soñaba o imaginaba, siendo sus dos primeras 
obras pintadas sin modelo: “Conversación en el taller” y “Pintor de naufragios” y, ambas 
realizadas en 1986 (láms. 427, 424).
La imaginación es una herramienta para rehacer la memoria 
emocional, la presencia de lo que no tiene imagen propia pero que es real y 
que necesita de la invención y la escenificación para hacerse ver 120.








121.- Parte de la geometría que estudia las figuras geométricas en razón de sus propiedades y posiciones respectivas, 
sin considerar su forma o tamaño. 
Lám. 902
Es ahora “más escultórico” a la hora de dibujar y pintar, (jugando un papel 
muy importante su faceta como escultor: el sentido del tacto), con volúmenes -quizás- 
enfatizados, pero en los cuales, la intención de hacer muy presentes las figuras y de 
hacerlas además más sólidas se hace patente (lám. 902).
Aunque para Matías Quetglas el espacio clásico no supuso un corsé que le 
obligará a conducirse sobre las reglas rígidas de la geometría y la perspectiva euclidiana 
y es consciente de que este espacio proyectivo es el único capaz de controlar en medidas 
y ángulos representaciones complejas, en esta segunda etapa, comienza a establecer 
relaciones con la forma en el plano bidimensional del cuadro con caracteres simbólicos 
más cercanos al espacio topológico. Éste, tiene más capacidad de simbología y de síntesis. 
En este juego formal y exploratorio puede proyectar mejor su lado más subjetivo.
La denominación de espacio topológico es una definición del psicólogo suizo 
Jean Piaget el cual descubrió la relación que hay entre la intuición topológica del 
espacio matemático y los grados elementales de la percepción del espacio en los niños, 
el espacio plano.
La topología121 estudia el conjunto de reglas para la interpretación de los signos de 








122.- El filósofo Piaget organiza sus hallazgos en torno al concepto de sincretismo que es una forma de percepción 
homogénea, global e indiferenciada en la que coexiste lo racional con lo irracional. El pensamiento sincrético se com-
pone de estereotipos, prejuicios y razonamientos. Es fisiognómico, centrista, global e indiferenciado.
y de otros conceptos más generales del espacio, estudiando las propiedades de las figuras 
con independencia de su tamaño y forma. Las diferentes formas de una figura dibujada 
en una superficie elástica estirada o comprimida son equivalentes en topología.
Las únicas formas reconocidas son las cerradas y redondeadas y las que se basan 
en relaciones sencillas como apertura, clausura, separación, etc., guardando estrecha 
relación con el estudio de los “nudos” y acciones similares, como las de tejer, anudar y 
construir en continuidad. Estas intuiciones elementales del espacio en el niño no son 
euclidianas sino topológicas. Tanto la visión del niño como la del hombre primitivo 
tienden hacia una visión totalizadora y abstracta, al sincretismo122, a la síntesis.
Autores como Piaget, Wallon, Focillon, Cassirer, Merleau Ponty o Lowenfeld 
y Lambert Brittain entre otros, han trabajado sobre estas analogías. Todos ellos han 
investigado sobre el despertar de la inteligencia y la formación de los marcos de 
pensamiento en el niño queriendo demostrar cómo los problemas planteados por 
la psicología infantil se hallan igualmente en la base de la concepción moderna del 
espacio plástico.
Es importante mencionar que cuando sus estudiosos reemplazan el concepto de 
intuicionismo euclidiano por el de un intuicionismo primitivo, topológico, coinciden en 
el tiempo con la irrupción en el arte moderno de las primeras vanguardias, en especial 
con las figuras de Picasso y Matisse. 
En relación al estudio de obras de arte contemporáneas y el espacio plano, y 
haciendo un poco de historia, sabemos que a finales del siglo XIX se le da más importancia 
a este espacio, ya que no existe la relación artista-plano de proyección-objeto. La 
representación del cuerpo experimenta un cambio notable: desaparece el escenario en el 
que solía desplazarse y surge la necesidad de representarlo desde la dependencia de lo 
visual como centro de ordenación de la obra.
El espacio moderno es la exploración del plano prescindiendo de la importancia 
de la luz dirigida convirtiéndose ésta en más diáfana, como diría Matisse en “luz de 
invernadero”, pasando a formar parte de la unidad del cuadro. La línea será el elemento 
primordial configurador de formas, direcciones, cierres y huecos, propia del plano 
bidimensional exigiendo relaciones continuas entre las partes y el todo. El dibujo 
adquiere un carácter de realidad tangible y más abstracta con respecto a la imagen visual, 
haciendo aflorar imágenes simbólicas más cercanas a las exploraciones táctiles que a las 
visuales. El cuerpo se convierte en una construcción libre y atenta a sus límites o cotas, 
pero discontinuo, no uniforme. Ya no se trata de una relación del artista con la realidad 
visual sino de la propia realidad de las formas en su espacio gráfico y su simbología. Los 








123.- GLEIZES, A, METZINGER, J., Sobre el cubismo, Murcia, Colección de Arquitectura. 21, 1986, p. 34.
La forma se nos muestra dotada de propiedades idénticas a las del 
color. La forma, al contacto con otra forma, se templa o se aviva, se rompe o 
se abre, se multiplica o desaparece. Puede ocurrir que una elipse se convierta 
en circunferencia al inscribirla en un polígono; o que una forma más definida 
que las que la rodean domine el cuadro, lo modele todo según su imagen123.
Por esta vía han abierto nuestros ojos a toda una serie de representaciones plásticas 
antiguas, pero hay que advertir que algunas figuras y proyectos anteriores adoptan en el 
espacio una concepción abstracta propia del espacio plano y que esta afirmación también 
es válida para algunas obras dentro de clasicismo como las de Dominique Ingres. En 
la litografía titulada “Odalisca” (lám. XII) observamos como el cuerpo, cabeza, pecho y 
extremidades presentan variaciones formales en función del equilibrio de la composición 
de la escena.
Ingres será uno de los primeros artistas que sabemos utilizaba el collage como 
proceso en la exploración formal de algunas de sus obras, como por ejemplo en el dibujo 
Lám. XII








de Monsieur Lavergne (lám. XIII), donde el tabardo que luce lo realiza primero con 
trozos de papel. Estos collages de Monsieur Lavergne se encuentran en el museo de la 
ciudad de Montauban.
Dentro de esta exploración formal destacamos también las obras de William 
Blake, entre otros. En “El Infierno” (lám. XIV) podemos observar que si elimináramos 
la nube, la figura se caería. El anclaje es la nube que conecta con el brazo formando una 
intersección y sujetando toda la composición dentro del cuadro.
El cuerpo representado queda atrapado en su propio espacio y tiempo y ya no 
transmite movimiento real, el cuerpo está fijo y aprehendido en la propia secuencia, pero 
ni el espacio ni el tiempo en la escena les permite evolucionar hacia otro lugar. El sentido 
lo guarda el instante y la voluntad del artista. Todo conforma una unidad.
O las del pintor florentino Bronzino (lám. XV) que será uno de los precursores. 
En la composición titulada “Venus, Cupido la Locura y el tiempo” se observan las 
intersecciones de cuerpos en una composición complicada, donde vemos que Venus y 
Cupido forman una “ele” que está equilibrada con otra “ele” invertida formada por el 
niño que sujeta las flores, símbolo del Placer, y la cabeza y brazo del Padre Tiempo. El 
equilibrio está asegurado por el rectángulo que forman ambas dentro del formato. Así 
mismo, existe tensión entre formas y colores por un lado y por otro por el tema elegido.
Lám. XIII









William Blake, “El Infierno: Canto XXXI de Dante”, 1825-1827. 
Será Pierre Francastel en su libro La realidad figurativa..., El marco imaginario de 
la expresión figurativa 124 el que trata el concepto de lateralidad, término que aparece en 
contraposición con el de frontalidad o centralidad que crea simetría.
El arte se ha movido siempre desde un centro (simetría) hacia un borde 
(lateralidad), es la idea de centro, opuesto a la idea de lado. En el arte clásico el concepto 
de equilibrio, armonía y simetría, van juntos creando un escenario teatral. La gravedad 
124.- FRANCASTEL, P., La realidad figurativa I., El marco imaginario de la expresión figurativa, Barcelona, Edicio-
nes Piados, 1998.
Otro ejemplo lo encontramos en Jacques-Louis David (lám. XVI). En su obra 
titulada “Cupido y Psique” los cuerpos se transforman en un todo dentro del formato 
provocado por las intersecciones o nudos que se originan y quedan “atrapados” en su 
propia estructura. Los huecos que se ocasionan dentro de la composición no buscan un 








del suelo crea un sistema fijo muy evidente, una estructura simétrica. Son cuerpos que se 
pueden proyectar en el espacio y en el tiempo como advierte Panosfky, las cuadrículas de 
la geometría pueden generar miles de imágenes de las formas representadas. Recordemos 
su célebre libro, La perspectiva como “forma simbólica”, donde dice acerca de ella:
Por un lado reduce los fenómenos artísticos a reglas matemáticas sólidas 
y escuetas, pero por otro los hace dependientes del hombre, del individuo en la 
medida en que las reglas se fundamentan en las condiciones psicofisiológicas de 
la impresión visual y en la medida en que su modo de actuar está determinado 
por la posición de “un punto de vista” subjetivo elegido a voluntad125.
Sabemos que lo frecuente a través de las distintas culturas y épocas en la idea 
de simetría es el nexo entre simetría de nuestro cuerpo y simetría de nuestro cuerpo y 
Lám. XV
Bronzino, “Venus, Cupido la Locura y el tiempo”, 1546.








el universo y que a principios del siglo XV el triunfo de ésta se hace evidente, siendo 
aceptada según las épocas, con aspecto variable, como la regla de oro, pero poco a poco 
comienza el cambio, empieza con la creación de la pirámide visual de Alberti y con 
la exploración especialmente en la realización de retratos ya que la personalidad del 
hombre, se manifiesta esencialmente en el rostro. El perfil triunfa en Italia con Pisanello 
hacia 1440 y con los hermanos Van Eyck triunfará en cambio el tres cuartos, pudiéndose 
hablar de un “rechazo” a la noción de simetría o centro, por lo menos en el retrato.
A mediados del siglo XV, se fueron dejando aparte los principios que fundaron el 
Renacimiento. Aparece el germen de lateralidad o noción de irregularidad con la figura 
de Miguel Ángel que no quiere renunciar al poder del volumen frente a la armonía de la 
estructura bidimensional; puede ocurrir, en ocasiones, que la profundidad de sus figuras 
sobrepase su anchura. Algunas figuras están creadas en relación con la superficie de un 
bloque rectangular y no en relación a un eje orgánico.
 Y en el año 1757, el filosofo Hume dirá que “la Belleza no está en las cosas sino en 
el espíritu que las contempla y que no tiene nada que ver con el cálculo y la geometría”. 
La noción de simetría imperante en el mundo occidental y que expresa un 
estado estable del universo va a variar hacia sistemas más complejos ya que todo sistema 
conduce por inercia al contrario, en esta ocasión a una situación de desequilibrio, al 
principio de asimetría, dicho de otro modo, de lateralidad que se vincula al carácter 
fenomenológico del acontecimiento, aunque no llega a convertirse entonces en un 
sistema. Será en el espacio moderno donde la gravedad se reduce, el equilibrio es más 
Lám. XVI









Edgar Hilaire Degas, “Tres bailarinas rusas”, 1899. 
inestable y se consigue combinando el peso y el formato del cuadro en una espacie de 
conjuro entre ambos, a través de una estructura de equilibrio dinámico, en este sentido 
es de carácter fuertemente rítmico, dependiente de las reglas del espíritu. El movimiento 
artístico que realmente quiso encontrar nuevas experiencias fuera de la simetría y dio 
comienzo al cambio fue el Impresionismo, pero será aproximadamente hacia 1880 con 
artistas relacionados con él como Degas y Manet los que adoptan un nuevo lenguaje en la 
asociación de signos plásticos, no limitándose sólo a investigar sobre las transformación 
de la perspectiva, los ángulos de mira y las distorsiones de la visión regular sino que la 
clave será el término que reemplazará a la palabra simetría: el ritmo, que le transmitirá 
un carácter vivo a la Forma.
El mundo aparece como un campo de fuerzas en movimiento y nuestro 
ojo ya no registra situaciones de conjunto o fragmentos estabilizados, sino el 
devenir de la materia… se trata de la gran aventura del mundo moderno126.








En la siguiente obra del pintor Degas “Tres bailarinas rusas” (lám. XVII) vemos 
claramente como el artista se desliga del espacio perspectivo creándose una relación 
abstracta, todo el conjunto está realizado de una forma plana y concebido como una 
unidad dentro del escenario que apenas se evidencia y que refuerza la relación cualitativa 
y no cuantitativa de las formas que lo componen.
A Rodin la representación objetiva no le interesa, se centra en la búsqueda de la 
relación espacio-tiempo. Explora contornos, establece secuencias temporales que generan 
una relación simbólica entre sus formas para lograr dar la sensación de movimiento, 
de tiempo. En su obra “El beso” (lám. XVIII), es significativo el movimiento que se 
manifiesta por medio de los diferentes ángulos y puntos de vista que podemos analizar 
en la obra y que nos ofrecen más información sobre ella (por un lado parece que se besan, 
por el otro no).
En la parte superior de su obra “Las Puertas del Infierno” se encuentran “Las 
Tres Sombras” (lám. XIX). Se trata de tres figuras que en realidad son la misma pero 
mostradas en diferentes ángulos alrededor de un punto concreto.
Un precedente de esta nueva articulación, aunque aplicado al mundo de la danza, 
lo encontramos en la bailarina estadounidense Isadora Duncan, nacida en 1878, cuyos 
Lám. XVIII









Auguste Rodin, “Las Tres Sombras”, 1880.
experimentos e innovaciones supusieron un ruptura con el baile clásico, ya que pensaba 
que éste debía ser una prolongación de los movimientos naturales del cuerpo porque estaba 
convencida de que la danza era una comunicación con el ritmo de la naturaleza (lám. XX).
Como hemos comentado, el estudio topológico ha coincidido en el tiempo con 
la irrupción en el arte moderno de las primeras vanguardias, pero podemos mencionar 
algunos ejemplos más:
Topológico el Picasso de los monstruos desde el Tren azul hasta el 
magnífico conjunto de obras nacidas después de la guerra. Topológico con 
frecuencia el arte de Matisse, de Braque y de Léger. Topológicos ciertos films de 
vanguardia como el Ballet mécanique (La danza mecánica) de Léger, o los films 
abstractos de los hermanos Whitney. Topológica la Sainte-Victoire de Cezanne 
donde el trazo da una sensación de contacto entre los objetos completamente 
extraña y aparentemente distante, de las reglas de la “buena forma”127.








Aunque como indica Francastel:
La percepción topológica del mundo descansa en la distinción de los 
cambios de estado y no en los cambios de objetos. Sólo la imagen móvil del cine 
o la posición conservadora de Léger o de Esteve son capaces de darnos una idea 
de lo que puede ser una sensación topológica en estado puro. En cualquier caso, 
la conciencia de esas sensaciones latentes, de su carácter fundamental puede 
hacernos más explicito y más agudo el placer plástico que experimentamos al 
mirar todas las obras desde dónde queda descartada la representación figurada 
del mundo, desde la alfarería de la más remota antigüedad hasta las obras 
maestras del arte musulmán y hasta las maravillas, apreciadas recientemente, de 
las artes llamadas “primitivas”128.
Lám. XX
Isadora Duncan.








Matías Quetglas desde el momento en que se aleja del espacio escénico interno 
de la perspectiva, las figuras o los cuerpos que hasta entonces se hallaban inmersos en 
un espacio métrico y se colocaban en profundidad y continuidad conforme a un orden 
de claros y oscuros, se aplanan; es decir, los construye en relación a un plano, el del 
dibujo bidimensional y no el perspectivo aéreo. Simplifica el dibujo dándole, como dice 
Matisse, “contenido”, ya no es una relación de contornos sino un diálogo. Se encuentra 
ahora en un espacio neutro que necesita delimitarse para ser ocupado, que no permite 
ver a través de él, sino que necesita crecer, expandirse. Existe una relación de continuidad 
entre todos los elementos donde cualquier cambio en la obra implicará una modificación 
para llegar a una unidad. Como ejemplo, mostramos las diferentes fases por las que pasa 
una de sus obras (láms. XXI y 712) hasta que se alcanza la unidad y el equilibrio deseado 
por el artista.
Sus figuras comienzan a cambiar de formulación. Se va introduciendo 
paulatinamente en el nuevo espacio pero, como en toda transición, en algunas obras 
como “El brindis” (lám. 398), conviven ambos espacios, creándose una cierto guiño entre 
el lenguaje plano y el espacio ilusorio.
Aunque continuará guardando la estructura geométrica capaz de sostener 

















y los ángulos como convenio gráfico de la proyección ortogonal, su espacio ahora, lo 
configurará su propia experiencia.
… no es extraño que por una proyección antropomórfica esta tendencia 
al equilibro se refleje también en nuestra experiencia estética y en la creación y 
valoración de las obras de arte129.
Para continuar con el análisis de su evolución hemos elegido dos obras 
representativas de sus dos etapas (láms. 350 y 1109) y comprobamos como:
a.- Confiere más valor simbólico a los signos: se observa la impronta gestual un 
tanto expresionista, la valoración del trazo y las exageraciones de partes de las figuras, sus 
relaciones afectivas con el medio.
b.- La tendencia al subjetivismo: retorno parcial a la continuidad de los colores; 
progresiva situación del contorno de las formas; abandono paulatino de las perspectivas 
tradicionales y tendencia a acomodar las formas en un espacio cuasi-bidimensional, en 
una especie de conjuro entre la forma y el fondo. 
Lám. 712









El juego formal le obliga a actuar de forma diferente a como actuaba antes en 
sus cuadros, la construcción de sus figuras no tienen un planteamiento “a priori” donde 
se puede calcular todo desde un principio, como cuando trabajaba en el espacio clásico. 
Ahora existen diferentes posibilidades para conseguir el equilibrio en el cuadro durante 
su realización. Actúa de manera diferente, más provisional y expectante. Aunque 
permanece alguna justificación del espacio físico -suelo, horizontales, etc...- mediante la 
perspectiva lineal, ésta queda subordinada al plano de representación y al equilibrio de 
todo el cuadro, ya no se limita al espacio perspectivo.
Cambian las maneras y los modos de operar. Las acciones se vuelven más 
exploratorias; se busca una construcción esquemática sencilla pero que refleje una síntesis 
c.- Representación de lo visual y el espacio de manera más plana. Conoce el 
medio y se vale de él para articular las formas de manera más clara, eliminando una 
lectura de sensaciones ópticas, de esfumados, sombras proyectadas, luces indirectas y 
gradientes que utilizaba en su etapa anterior.
El distanciamiento del nivel representacional y significativo provoca el comienzo 
de su metamorfosis donde su relación con el espacio será más abstracta y de caracteres 
simbólicos, pasando de la proyección de la imagen a la construcción de la estructura del 
cuadro. En ella, Matías Quetglas nos manifiesta mayor subjetividad convirtiéndose ésta 








del cuerpo donde se establecen relaciones entre curvas y rectas buscando una relación 
abstracta con su plano representacional. Los cuerpos encuentran así un simbolismo, no 
un contorno objetivo.
También observamos que a medida que el cuadro pierde en profundidad, los 
cuerpos tratan de mostrar sus cualidades expresivas formales a través de las líneas propias 
de la realidad táctil, como si se tratase de una pieza tangible que ha de construirse 
mediante la reflexión y las sensaciones. Matías Quetglas opera desde la cercanía.
Ahora la línea será un factor esencial. Es característica en esta etapa del pintor la 
utilización de la línea para circunscribir las formas precisando fuertemente los contornos 










exterior. Sus cuerpos muestran su “mejor cara” en beneficio de la eficacia visual. Sus 
formas dialogan con el fondo y sugieren un espacio, donde sólo puede existir esa forma. 
Este aspecto bidimensional adquiere en Matías Quetglas un carácter rector, ocupándose 











en un sugerente equilibrio capaz de provocar casi la presencia de una imagen a través 
de un dibujo a línea y, al mismo tiempo, una relación más profunda y simbólica de sus 
elementos en el plano donde la tercera dimensión se crea desde el convenio gráfico del 
traslapo, de las diferentes posiciones del cuerpo con que éste puede explicarse y del trazo 
grueso en relación a otro más fino.
La imagen proyectada revaloriza al plano y las relaciones elásticas entre huecos, 
volúmenes, concavidades y convexidades del cuerpo se mueven con las intenciones 






























expresivas del artista (láms. 721, 940 y figs. 8, 9) Esta exploración obliga a que sus 
cuerpos -en el plano bidimensional- tiendan a ser modulados, contraídos o estirados, 











Extremidades, tronco, cabeza, comienzan a explorar el plano de su representación 
porque cada movimiento, giro o estilización provocan en sus líneas de contorno nuevas 
formas que equilibran o desequilibran el plano bidimensional (láms. 627, 626, 624).
Con arreglo a la estructura del cuadro en busca de un equilibrio asimétrico 
pueden aparecer indefinición en las cabezas (láms. 711, 576, 585).
La actitud ante el dibujo se transforma y cambia la factura en su pintura, se 
transforma en más espontánea y casual, descubierta en el propio juego, de ahí su riqueza 
y su originalidad. Con una extraordinaria libertad, el gesto suelta y amplía su recorrido y 
los colores se convierten en más planos trabajados con pintura diluida pero a veces con 
empastes de color para resaltar algún detalle. El conjunto se convierte en un todo compacto, 
las formas se manipulan a veces con pincel o con espátula y se borran en ocasiones, antes 
de volver a trabajar sobre ellas, logrando riqueza de texturas y modulaciones de color. 
Con trazos abocetados, a veces ondulantes, de gran espontaneidad.
En este período las variaciones compositivas y cromáticas son apreciables y 
responden a las necesidades que le plantea la estructura del cuadro. Al mismo tiempo, 
las nuevas figuras que establece en el espacio pictórico, serán trabajadas con colores 









rojizos, pero también pueden ser grises. El color se utiliza para generar atmósfera, para 
emocionar y conseguir un clima deseado.
La composición se concentra en sí misma con numerosas correspondencias 
visuales que incrementan la bidimensionalidad. Al desaparecer la homogeneidad del 
espacio, la única que establecía la profundidad de la perspectiva clásica, los cuerpos 
representados y proyectados tienden a dominar el plano, surgen puntos de atención 
-nudos- en los ángulos y cruces de las ortogonales, centros creados por la acción 
combinada entre fuerzas orientadas (lám. 868 y fig. 10).
Estos representan una parada en la composición: pero lejos de ser un conjunto 
estático en el que toda acción cesa, el entrelazamiento de fuerzas diversamente orientadas 
constituyen un elemento fuertemente dinámico; por otro lado, los volúmenes de los 
cuerpos se ordenan en una síntesis formal o estructura que contiene los volúmenes, el peso 
y, al mismo tiempo, muestra su dependencia al plano bidimensional creando una fusión 
si es necesario entre las formas, señaladas en la siguiente imagen por las circunferencias 
verdes (lám. 1124 y fig.11 ) y que a continuación explicamos en el esquema (fig. 12).
La modelación y el sombreado de la luz son muy someros, y a menudo carga el 
acento oscureciendo o aclarando aspectos del dibujo en función de un equilibrio de peso 
y así ordenar su lectura visual (lám. 765). 
 








El aire envolvente que transforma a los personajes en un todo inseparable por 
medio de juegos de luz a partir de una iluminación trasera y crepuscular (él la llama 
“lucha contra el color local”) resalta la estructura del cuadro adquiriendo cualidades más 









La luz es fundamental en mi pintura. No persigo una iluminación 
realista, sino metafísica, que ayude a crear un clima más espiritual que creíble. 
En los últimos años las luces se han hecho más dramáticas, se han creado 
contraluces, auras. Ha sido una lucha por huir del color local, por encontrar 
un camino en el que el magnetismo de la situación que quiero sugerir sea 
inmediato. Cuando repaso con un color luminoso el perfil de una figura, el 
halo que aparece le da un carácter no naturalista. He ido haciendo mi paleta 
más brillante, más viva, para que, al flotar entre masas de tonos neutros y 
sordos, fosforezca130.
Los cuerpos de Matías Quetglas se mueven en el espacio creado y la relación 
con el marco o los bordes no es tan fuerte como en el espacio perspectivo. El cuerpo, a 
medida que desaparece la distancia del observador, construye un espacio acotado por los 
límites del cuadro y no por el espacio generado por las cuadrículas que se abren fuera de 
los límites físicos del marco (láms. 907, 904, 1121, 1065, 1123, 1129). Se confabulan con 
el espacio y se quedan atrapados.
Podrían definirse como describe Pierre Klossowski a los personajes de sus dibujos:
Los personajes están fijos, aprehendidos en tránsito de cambio, pero ni 
el espacio ni el tiempo de la escena les permiten evolución131. 
Lám. 765
130.- Texto escrito por Matías Quetglas para el catálogo de la exposición colectiva “Realidade. Realismos”, Op. Cit. 
131.- Texto escrito por Pierre Klossoswski para el catálogo de la exposición “Pierre Klossoswki. Retrospectiva 1950-


















Y ya para finalizar nuestro estudio sobre la obra de Matías Quetglas diremos 
que en el campo de la escultura y relieve, su trabajo en esta etapa muestra particular 
atención sobre la composición equilibrada de sus figuras porque considera ésta condición 
indispensable que, de no cumplirse, invalidaría toda la obra. Observamos que los trabaja 
en menor medida pero eso no le impide poner de relieve su evolución aunque de una 
manera menos explícita que en su pintura como demuestran las siguientes imágenes 










Lám. 441 Lám. 790













Capítulo 6.- TEORÍA Y PRÁCTICA EN LA OBRA DE 
     MATÍAS QUETGLAS BENEDET
     6.1.- Plano reflexivo y práctica reflexiva. 





6.1.- PLANO REFLEXIVO Y PRÁCTICA REFLEXIVA.
En este apartado hemos querido plasmar desde un punto de vista subjetivo la 
relación entre la palabra escrita y el pincel en la obra de Matías Quetglas. La primera 
constituida por un lenguaje preciso a base de ideas y conceptos y la segunda perteneciente 
a sus experiencias plásticas.
A lo largo de su trayectoria hemos podido ver lo que es capaz de realizar con 
el pincel, entendiendo que éste término engloba todas las técnicas que utiliza en su 
producción pero como en algunos casos, de manera esporádica, acompaña la muestra 
de sus obras con sus escritos, hemos querido en esta incursión a nivel personal entre lo 
“visible” y lo “invisible” escoger algunos de ellos y fundirlos con su experiencia plástica, 
ya que entrevemos que tienen el mismo trasfondo filosófico “que le lleva a reivindicar el 
valor de lo imaginario en el hombre y la importancia del simbolismo y el pensamiento en el 
ser humano” 1.
1 .- VERES, L., extraído de la Reseña que realiza para la Revista de Estudios Literarios, Departamento de Filología 
Española III, Facultad de Ciencias de la Información, Universidad Complutense de Madrid sobre el libro. LLEDÓ, 









“EL MODELO, no como sujeto de academia, sino como una presencia viva y 
misteriosa, ajena y huidiza, que ansiamos conquistar tras amorosa batalla en un 
terreno de nadie y de feo nombre: el Cuadro.”









Me sugestiona más la luz que el color. La luz es causa y el color consecuencia. 
El color que se convierte en luz en un cuadro, es color figurativo. La luz es 
abstracta como las ideas. Ambas necesitan de la forma para evidenciarse.
La luz que me interesa no está en la pintura figurativa en general, ni en 
toda la Realista en particular. Está en el aire y su virtud es tal que sirve 











Sucumbí sin resistencia a la seducción de Roma. Como tantos artistas 
a través de los tiempos, ya no quise ser yo sino una caja de resonancia 
de los ecos que la ciudad me mandaba. Trabajé al dictado, enajenado.









Quisiera verme desde fuera, avanzando y retrocediendo frente a un cuadro, a veces 
febril, a veces concentrado y en algunas ocasiones, hipnotizado.
Y sobre todo, reconstruir los pensamientos que han seguido a cada pincelada, a cada 
gesto, a cada corrección, a cada atrevimiento. Porque sospecho que el empedrado de 
divagaciones absurdas e incontrolables a las que el artista se abandona, imprimen 
más carácter y dan más perfume que el más sofisticado y perfecto aparato teórico que 
se puede inventar.












Me gusta ver crecer un cuadro.
Para mí, lo físico es metafísico.
Busco la plenitud.
Todo lo representado, además de ser, significa.










Hace muchos años, apenas iniciado en la escultura, realicé un pastel al que 
puse por título El escultor ciego. Era un homenaje a la sensibilidad y la 
sabiduría de los dedos.









La imaginación es una herramienta para reconstruir mi memoria emocional, 
la presencia de algo que no tiene imagen propia pero que es real y que necesita 
de la invención y la escenificación para manifestarse.
Esa invención vale muy poco si no se viste con el magnífico poder del Arte. 
Conseguir que la pintura sea “PINTURA” es la verdadera batalla, el 
empeño en el que más temo zozobrar.









Busco la sabiduría. 
Comprenderán que aquél que busca es porque no ha encontrado. No es grave. No pierdo la esperanza; y 
mientras, el pulso sigue y los afanes continúan.
Y como hasta aquí he estado muy solemne, para acabar y aligerar, les ofrezco una pequeña amenidad: 
entre las figuras de la exposición se encuentra una que tiene dos manos derechas y dos pies derechos.
Si les divierte, búsquenla.









La luz es fundamental en mi pintura. No persigo una iluminación realista, sino metafísica, que ayude 
a crear un clima más espiritual que creíble. En los últimos años las luces se han hecho más dramáticas, 
se han creado contraluces, auras. Ha sido una lucha por huir del color local, por encontrar un camino 
en el que el magnetismo de la situación que quiero sugerir sea inmediato. Cuando repaso con un color 
luminoso el perfil de una figura, el halo que aparece le da un carácter no naturalista. He ido haciendo 
mi paleta más brillante, más viva, para que, al flotar entre masas de tonos neutros y sordos, fosforezca.






A veces me desborda la belleza que me envuelve. El campo está hermoso y envidio su 
esplendor irresponsable. Mejor no competir, mi papel es otro. Si hay un terremoto, mi 
mano será el sismógrafo y el cuadro la huella de la conmoción. De mi conmoción.
El sentimiento no es materia y el pensamiento tampoco. El valor del Arte está en dejar 
constancia física de lo inmaterial: dejar señal de vida.
Me importan poco las diferencias entre lo figurativo y lo abstracto, entre lo primario 
y lo conceptual. Sólo distingo -sin certezas- entre lo significante y lo insignificante. Y 
rindo pleitesía a todos los artistas -vivos o muertos- que me han tocado el alma.
El prado empieza a verdear. Urracas y estorninos adornan el paisaje.









La ventana de mí estudio enmarca un vastísimo paisaje que a esta hora se adorna con los suntuosos colores 
del atardecer en primavera: naranjas y amarillos fosforescentes entre grises incorpóreos. ¿Por qué me atrae 
más una luz que otra? ¿Como funciona la mecánica de la emoción? ¿Como convertir esto en pintura?
Soy un hombre razonable. ¿Porqué, entonces, pretendo hacer caber el mar en un cubo?. Quizás no se 
puede ser artista sin ambicionar lo imposible. No puedo reconstruir lo que me atrae pero puedo dejar la 
huella de mi lucha por lograrlo. Testimoniar que he sentido.







El sol sigue su camino y mientras escribo, las sombras dominan el paisaje y el cielo 
se empasta de oro y carmín: los últimos rayos tiñen de rojo el lienzo. Es fascinante.
Cuando oscurezca, empezaré a pintar. Bajo la luz eléctrica el lienzo será blanco 
de nuevo y entonces la memoria se activará.
No voy a pintar un paisaje. Pintaré una mujer cuyo cuerpo sea todo el cuadro. La 
imagino fuerte y tranquila, abandonada al placer de ser mirada y mirándome a 
la vez desde la tela.
Dibujaré cada perfil y cada pliegue una y otra vez hasta que cada línea evoque 
una hora emocionada de mi vida.
Luego, he de vestir el cuerpo de colores y bien quisiera que fueran los de esta tarde que 
se ha ido.
Todo para parar el tiempo y perpetuar la pasión.








Firmar las obras para una exposición es certificar el pasado inmediato, asumir que lo 
que uno ha hecho es exactamente lo que podía hacer, alegrarse de dejar en el trabajo 
el pulso de la vida y esperar que algún destello de intensidad quede prendido para 
siempre en la pintura.
No tengo teoría ni filosofía que ofrecer. Sólo un vago, pero persistente, vértigo ante la 
Belleza y el sentimiento de que si no pinto, no soy.






Y es que el contraste entre lo que hacemos unos y otros es tan notable que merece 
reflexión. ¿Por qué para un chino nuestro arte es frívolo?
Porque no es espiritual, porque es aparatoso, porque es ruidoso, porque no es discreto, 
porque no respeta la enseñanza purificadora de los siglos. Y porque es producto del 
esnobismo y el desenfado.
Lo que leo en los ojos del Maestro Chino, ¿es razonable?
Pues sí. Pero también él debiera mirar en mis ojos.
¿Y si mirara, qué encontraría?:
Compasión para con él y para conmigo, porque ambos deseamos arañar el Cielo, y 










Quería, sin alejarme del arquetipo que está en la mente de todos, dar 
calidez a estos retratos, evitando la caricatura y lo grotesco que tanto 
abunda en la iconografía quijotesca. El resultado fue estimulante. Me 
animé a componer una escena más compleja: Don Quijote a caballo, Sancho 
mirando al espectador, una mujer desnuda mirando a Don Quijote y un 
perro. El desnudo es una licencia que me permití. Al fin y al cabo, aunque 
la discreción del Hidalgo le vetaba mencionarlo, y a pesar de lo platónico 
de sus sueños, es imposible que Don Quijote no se imaginara alguna vez a 
su sin par Dulcinea en cueros.









Y como parte de esa tradición cultural, hallé la capacidad comunicativa del mito. Considero los mitos como 
lugares comunes del espíritu. Tienen la rara virtud de ser comprensibles, aunque no se sepa muy bien de 
qué están hablando. Lo que me gusta de la pintura mitológica es el aire de suceso extraordinario. Pero no 
me he dedicado realmente a pintar mitología; en todo caso, a inventar escenas que tengan aroma mítico. 
El aire trascendental de un acto cotidiano. Es algo que tiene que ver con el Mediterráneo, un lugar donde 
se siente lo más prosaico como algo divino y donde se entiende que los dioses son unos sinvergüenzas.









... O DE NINFAS Y SATIROS y de lo que ocurre 
bajo la sombra de los árboles de la hermosa, misteriosa 
y terrible selva que es el mundo, lleno de bestezuelas 
primarias, bien adiestradas todas para representar 
su papel en esta gran Ópera de amor y crueldad, de 
belleza y amargura, de ética y de instinto.
De eso tratan los últimos cuadros que he pintado. 
El arte figurativo tiene estas cosas: puede contar 
historias sin palabras y filosofar sin razonamientos. 
Con todo, hay que decir que si para toda persona es 
importante lo que piensa y lo que siente, para un 
artista, es crucial como lo expresa y lo traduce. El 
“cómo” es lo que distingue al creador.
Por ello, quisiera que estas obras fueran vistas 
como una aventura plástica, donde el verdadero 
argumento es la Pintura y el contenido: las 
relaciones entre dibujo y color, la batalla entre la 
luz y la sombra, el temblor de las emociones en cada 
pincelada y el empeño del autor por que la materia 
cobre espíritu.
Así sea.








6.2.- UNA INTERPRETACIÓN, UNA LECTURA.
En él, abordamos una reflexión bajo el enfoque de la razón poética. La que busca 
la pulsión interior de la obra, La acción desveladora y metafórica, la que pretende extraer 
del contenido primordial, la razón última. 








Paisaje vertical con bodegón, figura y paisaje. Desde la primera mirada se obtiene 
una extraña sensación irreal, y un cierto desasosiego al contemplarlo.
Paisaje castellano, figura de mujer en el centro geométrico y bodegón en primer 
término, parecen elementos independientes traídos a un punto común mediante la 
arbitrariedad del collage. 
Dos cuencos de idéntico tamaño, pero situados en distinto escalón dentro del 
sistema perspectivo, a distancia mínimamente desigual, pero perceptible en relación a las 
líneas de fuga y plano del cuadro, desencadena todo el movimiento interno.
En su simbología apreciamos el valor del cuenco, del continente vacío. El 










Dos trabajos que muestran similar factura técnica. Fidelidad fotográfica al objeto 
representado, captación de la realidad, presencia de la luz, luz exterior, luz interior. 
Bien podrían incluirse en el estilo hiperrealista por la captación del instante 
efímero, por la apropiación y captura de rostros y cuerpos. 
Pero parece un hiperrealismo de escasa afinidad con el norteamericano, aquel 
fotorrealismo que amplió la iconografía del Pop Art. Este aparece más lírico y simbólico, 
en el cual no cesa de presentirse un más allá de la realidad. Y podría inscribirse como 
referente de la conocida Escuela de Madrid. 










En el primero, dos cuerpos detenidos azarosamente. Sin más trascendencia 
que la instantánea que los atrapa en un presente continuo, en un tiempo sin límites. Y 
paradójicamente detenido o abolido el tiempo 
En el segundo asistimos a una representación teatral. Los modelos representados, 
actúan. De pronto sentimos la presencia de la sátira, el absurdo, incluso el mito: Jasón y 
el vellocino de oro, o la escenificación muda e irónica, a modo de iconografía cristiana, a 
través en el Evangelio de Lucas: Si alguno de vosotros pierde una oveja de las cien que tiene, 
¿no deja las otras noventa y nueve en el desierto y se va en busca de la que se le perdió, hasta 
que la encuentra? Y cuando la encuentra se la carga muy feliz sobre los hombros, y al llegar a su 
casa reúne a los amigos y vecinos y les dice: “Alégrense conmigo, porque he encontrado la oveja 










Al contemplar la composición de esta obra, la mirada del espectador se encuentra 
con lo que en cine se denomina plano americano; encuadre que corta las figuras a la 
altura de las rodillas y centra la atención en el movimiento de las manos como vehículos 
de acción.
Plano corto, intimista, en el que cobra especial importancia el ejercicio de 
simetría, la luminosidad y las miradas como ejes espaciales de dirección.
La factura de la pincelada minuciosa y el color vibrante como corresponde a la 
técnica del temple.
 La gama de colores limitada a los azules fríos de las ropas y el fondo como 








 En el plano simbólico, más allá del valor que Matías Quetglas confiera al retrato 
familiar, encontramos una versión del artista y la modelo. Acentuando la necesidad de 
una mirada virginal, nueva y desprejuiciada del artista ante la realidad.
Esta reflexión propone que se involucre en el suceso tanto al artista como 
al espectador. 
La mirada del segundo niño, otro eje de dirección simbólica, es el puente de 








Fig. 17 Lám. 398
Sentado en una silla el pintor empuña un pincel mientras sostiene en su regazo 
a la mujer con piel de porcelana agrietada y desconchada.
La acción del brindis con sus copas de vino rojo, reúne a los personajes en el 
centro geométrico de la composición.
Al fondo, en segundo término, un grupo escultórico con aire metafísico y algo 
disonante con la atmósfera del primero. 
Entre los rostros de los personajes principales aparece un tercero sobre el eje 
vertical del cuadro, un personaje secundario. Un hallazgo inquietante que se suma a las 








 La composición parece de nuevo, como en otras obras del artista, ordenada 
según las diagonales del espacio pictórico.
 El conjunto abre el escenario a una variedad de caminos estilísticos que parecen 
confluir en una suerte de realismo mágico. También aparecen ecos de la otra vertiente 
del movimiento artístico Nueva Objetividad, la vertiente verista, representada entre 
otros por George Grosz y Otto Dix. 
Es aventurado precisar cuánto de azar o de decisión premeditada hay en los 
hallazgos que Matías Quetglas va encontrando a medida que avanza su labor creativa. 
Cuánto de lo hallado se incorpora a la obra siguiente, cuánto desecha. Es labor de criba. 










Dos cuerpos enlazados e invertidos yacen juntos y nos sugieren el nudo infinito. 
Lo femenino y lo masculino en un nudo sin principio ni fin.
Los objetos refieren al mundo literario y al mundo plástico: papel y tinta paleta 
y pinceles.
La obra es una pintura que parte de un modelo escultural. El volumen es llevado 
al soporte bidimensional con apenas una grisalla en claroscuro matizada por algunos 
acentos de color. 
Matías Quetglas, en esta obra, primero modela y luego pinta sobre esa referencia. 
Lejos queda la mirada escrutadora sobre la realidad. Ahora la realidad es el propio arte, 









Un gran hallazgo esta composición no sólo para la plástica sino también como 
valor conceptual.
Dos cuerpos mancomunados que dan fe de sí mismos, sin saberse, sin anunciarse 
expresan amor a la libertad del otro, en el punto álgido de máxima unión. Los personajes 
actúan, son parte de un hecho teatral, parte de una performance muy poética y aderezada 










La composición de este cuadro parece desarrollarse según la espiral áurea de 
derecha a izquierda, como mostramos en la imagen. Partiendo del pie de una de las 
mujeres, la curva enmarca al niño flautista, engloba al grupo y decide la inclinación 
lateral izquierda.
Los valores cromáticos lumínicos extraídos de grisalla y matizados con veladuras 
comparten registros fríos y acerados, plúmbeos. La luz inferior tras el lienzo que 
contemplan tres de las cinco figuras es artificial, teatral.
Los rostros y partes del cuerpo con los que separa las figuras del fondo aparecen 









Estamos ante lo que parece un trabajo de transición. Se aprecia el uso de la 
perspectiva en el suelo incluso en el mismo paisaje de guerra que contemplan las mujeres. 
Pero no cabe duda de que las figuras se dotan de una mezcla entre escultura, dibujo y 
fotografía tratada que vaticina una inminente transformación de lo pictórico.
En cuanto al tema, aún cuando la composición central presenta a dos figuras 
femeninas y una tercera masculina -pintor de brazo viril y anatomía sinuosa-, al menos 
en su código icónico, nos trae a la memoria el mito de las Tres Gracias. 
¿Pero cómo justificar, por nuestra parte, la intrusión de un elemento masculino 
en la tríada legendaria? Observamos, en los fenotipos presentados en gran parte de la 
obra de Matías Quetglas, una cierta masculinización de lo femenino y feminización 
de lo masculino, que entendemos como metáfora de la disolución de los límites entre 
continentes y contenidos, disolución de los roles morales impuestos desde la cultura.
Presencias, esencias, nuevos arquetipos más allá de lo físico, más allá de 
los géneros. 
Volviendo al contenido, lo apreciamos inscrito en la mitología mediterránea y 
la alegoría, creado y recreado desde la Grecia arcaica o Pompeyana hasta el más variado 
plantel de artistas de todas las épocas y tendencias, Malevich, Picasso, Magritte, y 
tantos otros. 
El óleo de Rubens Los horrores de la guerra en la Galleria Pallatina, (Palazzo 
Pitti, Florencia) en el que Marte, dios de la guerra, pisa la imagen de las tres hijas de 
Zeus y Eurínome, nos anima a no descartar la conjetura, según la cual la obra de Matías 
Quetglas incorporaría a las Tres Cárites observando un temible bombardeo nocturno en 
los confines del mediterráneo, en alguna ciudad en medio del desierto. Cuadro dentro 
del cuadro y es ahí donde, enfrentadas la gracia y la guerra, aparece la contingencia de 
sentido con el cuadro de Rubens. 
A la derecha de la composición el poderoso perfil de un joven Pan, Dioniso o 
Baco que toca la flauta y con su música endulza, envuelve y protege del espanto de la 
muerte. El mismo que en la Grecia clásica, se le pudo ver tallado en mármol en brazos 
de Hermes, el que descifra significados ocultos. 
A la izquierda, el contrapeso de la figura de una mujer desvaída, en penumbra, 








Fig. 20 Lám. 1044
En equilibrio sobre una pierna, la mujer ha desprendido un erizo de mar de la 
planta del pie. Dos espinas quedan clavadas bajo su atenta mirada, sin gesto alguno de 
dolor. El movimiento queda detenido y parece que en la mano elevada sostiene un 
sol negro. 
El color se resuelve en azul y rojo, tanto para el cuerpo de la mujer como para 
el paisaje. 
El dibujo apura los limites del soporte: llena de contenido el continente. De tal 








Todo queda fundido en la expresión de una naturaleza que no hace diferencia 
entre los fenómenos y los cuerpos, ni entre el placer y el dolor, ni plástica entre color, 
proporción o perspectiva.
 En cuanto a su simbología, es posible ver algo más allá de una muchacha que 
se hiere. El gesto no pertenece a la gestualidad del accidente. Más bien parece un gesto 
reflexivo, contemplativo.
Es posible por analogía mantener el parentesco entre sol y erizo, entre púas y 








Fig. 21 Fig. 1092
En este cuadro Quetglas rompe con el concepto de fondo y forma, de contenido 
y continente.
El cuerpo anudado sobre sí de una mujer ocupa todo el espacio pictórico. Manos 
y pies gigantes lo rellenan ocupándolo y robando espacio a la escenografía ausente.
Color restregado, matérico, veladuras sutiles de color sobre el blanco puro.
Luz metafísica, escultórica.
Dibujado con poderosas y rotundas curvas que ignoran el movimiento rectilíneo 
y que evolucionan dentro de los límites del rectángulo.
Sin embargo no sentimos el agobio del cuerpo encadenado y embutido en un 









 El personaje se cierra sobre sí, como si mirase a su interior. Sin espejos. Tampoco 
interpela a la presencia, al juicio del posible espectador. Simbólicamente parece el triunfo 
del cuerpo que se obtiene a través de las propias sensaciones. O de la pintura que se 
consigue de igual modo rompiendo el vínculo con el modelo real.
Matías Quetglas lo narra desde la hipérbole, la exageración. Expresión de libertad 








Fig. 22 Fig. 1077
Sobre la espalda del pintor, la modelo encorvada le cubre los ojos con una mano 
y con la otra toma y dirige la del propio artista que blande el pincel.
El fondo apenas una atmósfera, un color cálido cede todo el protagonismo al 
dibujo de las formas rotundas y ondulantes que copan el espacio escénico. Economía 
de color que, traído desde la grisalla de base, recoge incorporaciones mínimas a base de 
veladuras sobre las luces.
 Este cuadro, simbólicamente, despierta una analogía con el tema de la 
Anunciación. La modelo, como enviada de la Realidad, ciega y dirige la mano con un 
fin: cegar al artista y permitirle mirar dentro. Pintar de memoria, recordando lo que el 









Entonces las medidas naturales y los cánones ya no son necesarios. El gigantismo 
de los pies actúa como ratificación de la incipiente desvinculación al registro objetivo 
de las formas y la asunción de un modo personal y subjetivo de construir la imagen y 
equilibrar la composición.
El pintor ya no es un observador que capta y relata sólo lo que ve, sino el efecto 










La imagen de este cuadro representa, en composición oval, el abrazo, la cópula 
entre un personaje femenino y otro masculino como la metamorfosis de hombre y león.
La disposición de los cuerpos evoca un nudo, sin principio ni fin. Reforzado a su 
vez por los nudos de acoplamiento y beso. 
A pesar de la compactibilidad de los cuerpos los pesos son livianos. El equilibrio 
y la tensión entre ambos, bloquea cualquier movimiento: el giro parece detenido. En el 
centro de la composición la pierna de la mujer estabiliza y neutraliza el balanceo. 
Parte de la levedad de peso que transmite la composición se debe al uso de 
colores tenues, tamizados por un efecto de luminosidad interior, y al efecto de claroscuro 








Los trazos con los se que perfilan selectivamente los contornos, subrayan 
enérgicamente los puntos de tensión, movimiento y sostén: piernas, nuca, espalda, 
extremidades inferiores y cola de león. 
La nuca en el movimiento del beso, las extremidades inferiores en el de la cópula, 
la pierna en el bloqueo y el equilibrio.
Zonas calientes y por ello zonas rojas. El código de color y la temperatura de 
color, en perfecta armonía con lo fisiológico que representa el encuentro.
A través de esos trazos “superpuestos” o de las apenas esbozadas frutas, se aprecia 
cierto desinterés por lo acabado o arte final. Hablando la obra más del proceso que del 
resultado. Asunto que nos remite al concepto de temporalidad de la imagen estática. 
Por último observar que aunque de Dioniso son las frutas y lo vegetal en general y 
aquí aparecen junto a los cuerpos, la imagen del hombre león se nos antoja más apolínea 
que dionisiaca. Tanto al león como a Apolo se les simboliza con el sol. El abrazo aparece 
como vínculo aquietado. 









Fig. 24 Lám. 1144
Una doncella de rasgos orientales que sostiene un libro rojo se acomoda en 
el regazo de un dragón. Al pie un arma blanca ensangrentada, similar a una katana 
pequeña, una kodachi japonesa.
La composición en aspa equilibra, sobre las diagonales del espacio pictórico, la 
importancia de ambos personajes con fuerza y aplomo. Cada una es el contrapeso de la 
otra. El punto de cruce, las cuencas de vientres y caderas.
El dibujo es fuerte, poderoso, sinuoso, ausente de líneas rectas. El color muestra 
en claroscuro los matices del verde, levemente contrapunteado de rojo complementario. 








 El aliento del Dragón parece una versión del mito del Monstruo y la Doncella 
tan querido por artistas y literatos de todas las épocas y culturas. Basta con nombrar “El 
Asno de Oro” de Apuleyo en forma del mito de Cupido y Psique o la conocida “La Bella 
y La Bestia” de Madame Leprince de Beaumont.
En el cuadro, Matías Quetglas, otorga el papel predominante a la Doncella. Tal 
vez profundizando en la tesis de que la Bestia sólo sea un trasunto de la Bella. 
El dragón representado en esta obra es oriental, por lo tanto benéfico. En la 
mitología china gobierna el tiempo y las aguas. Ojos de crustáceo, morro de buey, nariz 
de perro, bigotes, garras rapaces, cola de lagarto y manos y piernas humanas. El monstruo 
por excelencia se presenta como mezcla contra-natura de distintas naturalezas. 
La naturaleza domeñada por la Bella con la espada y el libro.
En el Apocalipsis de Juan se dice: ... Y el dragón se paró frente a la mujer que estaba 
para dar a luz, a fin de devorar a su hijo tan pronto cono naciese...
En el cuadro de Quetglas el Dragón no aparece como enemigo. También aquí 
y posiblemente como en los cuentos de Hadas el monstruo represente aquello a lo que 











Queremos señalar en primer lugar, que estamos de acuerdo con las palabras de 
la galerista ya fallecida Juana Mordó, personaje importante en la trayectoria de nuestro 
artista, cuando decía “un artista es en un cincuenta por ciento su obra y en el otro cincuenta, 
él mismo” ya que a lo largo de nuestro estudio hemos podido comprobar que en Matías 
Quetglas, esta proporción, pensamos que se corresponde. No es la única que opina sobre 
este tema ya que Jackson Pollock dijo una vez que todo buen pintor pinta lo que es y 
Duchamp proclamaba que creía en los artistas y no creía en el arte.
Esta tesis nos ha permitido obtener una visión global de un hombre fiel a su 
trabajo, mostrar sus vivencias, los temas que le han motivado y que se reflejan en su 
producción, las características de su obra y su sólido conocimiento sobre los materiales, 
los procedimientos y técnicas que le han conducido a un modo de trabajar intachable. 
A través del análisis de su trayectoria, hemos podido comprobar que la sinceridad 
y la libertad son las cualidades que sustentan su modo de expresión, y que cada obra de 
Matías Quetglas refleja su personalidad y su inteligencia, que se manifiesta a través del 
medio artístico que elige.
Hemos podido comprobar que es un hombre muy familiar, amigo de sus amigos, 
con un talante contemplativo y un enorme afán por el trabajo. En sus obras percibimos 
su mundo interior que traslada a través de su lenguaje plástico, y su felicidad a la hora de 
pintar imaginando cuadros con propiedades sanadoras, su objetivo siempre será que su 
obra sea el reflejo de sus sentimientos.
Nos encontramos ante un artista en el que su forma de pintar viene dada por el 
sentimiento mediterráneo, y que con un punto de lirismo nos descubre una sensibilidad 









1.- En relación a su vida artística y trayectoria:
- Matías Quetglas desde pequeño tiene una disposición natural para la plástica. 
A pesar de que sufrió la dureza que conlleva toda iniciación y pudo observar cómo la 
abstracción impuesta por el grupo “El Paso” y la magnitud de la figura de Antonio 
López dificultaban la emergencia y la consolidación de nuevos artistas, opta por la 
figuración, que será para él el medio de expresión más natural porque es un lenguaje 
visual esencialmente comunicativo a través del cual puede trasladar sus emociones.
- Su gran oportunidad profesional hay que relacionarla con haber podido estar 
situado en la vanguardia española, gracias a su adscripción a la galería Juana Mordó que 
tenía cierta categoría internacional.
- Posee una vasta cultura artística que comienza con el inicio de su formación 
académica cuando ingresa en la Escuela Superior de Bellas Artes. El hecho de conocer 
allí al profesor Antonio López García, uno de los fundadores de la Escuela de Madrid 
significa para él un encuentro afortunado, ya que su tendencia natural era la figuración. 
También otros artistas influyeron en su formación, tanto por contacto personal como por 
su obra: Pedro Mozos, Echauz, Barjola, la figura de Antonio Tapies, o el descubrimiento 
de Andrew Wyeth que representaba la Nueva Objetividad norteamericana.
- Se declara seguidor de la tradición realista española de ayer y de hoy, la que 
partiendo del siglo XVI llega hasta Romero de Torres, Vázquez Díaz y el mencionado 
Antonio López. Y tiene puntos de contacto con Picasso, Ingres, Morandi, Balthus y 
Pierre Klossowski, De Chirico y Carrá. También siente una profunda admiración 
por los clásicos con continuas referencias a Italia, Pompeya y Grecia. Como artista ya 
consolidado, la inspiración le llega a través del Mediterráneo pero vertiéndola como un 
ingrediente de su memoria y su formación.
- Desde muy joven, posee una gran destreza, que se refleja en el dominio y el 
conocimiento de las técnicas que utiliza según sus necesidades. 
- Su estancia en Roma, durante el verano del 88, le influye determinantemente 
en su modo de transmitir su pensamiento, inventa historias en las que ocurren sucesos. 
Además siempre le cautivó la pintura al fresco. 
- Durante su fértil trayectoria profesional, el espacio que ocupan los campos 
artísticos que desarrolla dentro de su producción no va a tener la misma proporción: 
pinturas, dibujos, acuarelas, grabados, relieves, esculturas, la escritura de textos y 
aforismos sobre su experiencia plástica, edición de dos películas grabadas y dirigidas 
por él mismo, nos proporcionan una visión global de su realización artística, en la que 
podemos descubrir una gran maestría.
- Matías Quetglas ha servido como referencia de los menorquines que quieren 
triunfar fuera de su tierra natal, bajo su influencia se desarrolló en la Isla una escuela 
realista donde se encuentran nombres como Cardona, Martina Faner o Jaime Fedelich. 
Este fue uno de los factores que contribuyeron a que, poco a poco, la situación del arte 









2.- Respecto a la evolución de su lenguaje se evidencia:
- La gran variedad temática, Matías Quetglas, es un pintor figurativo que pinta 
lo que le gusta, escenas interiores, bodegones, retratos, siendo la figura humana el tema 
recurrente en la globalidad de su obra. 
- Que su principal instrumento es el pincel, aunque la espátula la utiliza cuando 
desea hacer un empaste. 
- La libertad en la utilización de formatos, eligiendo en un principio el rectangular, 
para más adelante variar las medidas en función del tema y de la composición: aparecen 
cuadrados, ovalados, circulares... 
- Que entre sus dibujos y pinturas, podemos observar entremezclados apuntes o 
bocetos que añaden la dimensión temporal a su pintura.
- Que de las técnicas de pintura que utiliza destacan el óleo, el temple al huevo 
y el acrílico; respecto a las referidas al dibujo, el carbón es una de sus preferidas, también 
domina la acuarela, el grafito, los lápices de colores y el pastel. 
- La luz, y como consecuencia el color, son elementos muy importantes en su 
trabajo y a través de ellos se hace patente su procedencia mediterránea, el contorno y el 
dibujo adquirirán también una gran consideración. 
- El grueso de su producción lo lleva a cabo a través de series, donde el desnudo 
-sobre todo femenino- será su principal fuente de inspiración. La mayoría son historias 
sobre la vida, el amor, la muerte… buscando el afecto a través de la figura. 
- Como parte de su tradición cultural, halla la capacidad comunicativa del mito, 
narra a través de imágenes y es portavoz de una cultura viva y fuerte por su relación con 
el Mediterráneo.
3.- Se puede observar que a lo largo de su trayectoria se lleva a cabo una transformación 
en la que se va consolidando su obra:
- Que en sus comienzos está presente en su obra la influencia del surrealismo, 
su admiración por el impresionismo francés de principios del siglo XX, así como su 
predilección por el expresionismo contemporáneo.
- Que cuando comienza su andadura profesional sus primeras pinturas muestran 
una inclinación por un realismo poético sui generis, aunque posteriormente su obra se 
orienta hacia lo cotidiano y común.
- Que el espacio perspectivo fue elegido en un principio, antes de ingresar en la 
Escuela Superior de Bellas Artes y, posteriormente, dentro de las vinculaciones propias 
de su formación dedicada al estudio del natural, ya dentro de la Escuela como medio 
para trasladar la realidad a su pintura. Su trabajo esta sujeto a la idea de profundidad, de 









pintura nos permitirá reconocer su mundo familiar, siempre teniendo la opción de poder 
comparar la obra y el modelo.
- Que organiza el espacio por medio de una composición geométrica e incluso 
compone apagando y atenuando la luz para compensar cualquier tensión no deseada. 
Las escenas, retratos, paisajes se encuentran sólidamente asentados en la parte inferior 
del cuadro, consiguiendo una sensación de estabilidad. La factura de sus obras están 
elaboradas con pincelada envolvente, cuidada y meticulosa, pero no exenta de frescura. 
El relieve y las texturas en alguna de sus obras se hacen patentes.
- Que por temática y concepto sus primeras obras escultóricas mantienen un 
cierto vínculo con el hiperrealismo. 
- Que en un momento determinado, destaca la gran cantidad de retratos que 
realiza de su mujer Mª Antonia, que se convierten en los precursores de su posterior 
dedicación por la figura. Las formas ya no necesitan en la parte inferior del cuadro estar 
sostenidas por un plano muy definido y en su modo de trabajar hay obras en las que ya 
se advierte un trazo más expresivo. 
- Que al principio de la década de los ochenta varía su manera de trabajar aunando 
recuerdo e imaginación para reconstruir su memoria emocional, partiendo de pequeños 
modelos escultóricos como medio para profundizar en el estudio del volumen, la luz y 
el espacio. Da más relevancia al espacio plano y prescinde de la importancia de la luz 
como foco dirigido. Comienza en su obra una nueva articulación y anatomía particulares 
propias del juego formal y la exploración dónde comienza a desarrollar relaciones de 
la forma en el plano bidimensional del cuadro con caracteres más cercanos al espacio 
topológico. Éste, tiene más capacidad de simbología y de síntesis. Aunque como en toda 
transición conviven, en algunos casos, ambos espacios, creándose un cierto guiño entre 
el lenguaje plano y el espacio ilusorio.
4.- A partir de la década de los ochenta será frecuente encontrar características 
inconfundibles que con el tiempo se van afianzando:
- Su pintura se transforma en narrativa y más simbólica. La relación simbólica es 
una constante en su obra, presente de una manera muy sensible. 
- Se evidencia la experiencia táctil, sobre todo a través de su pincelada, con la 
intención de hacer muy presentes las figuras y de hacerlas además más sólidas. Confiere 
más valor simbólico a los signos, en relación a la valoración del trazo, se observa la 
impronta gestual un tanto expresionista, la factura en su pintura se transforma en 
fluida con una pincelada suelta y fina. La tendencia al subjetivismo: retorno parcial a la 
continuidad de los colores, el modo de tratar el color evoluciona hasta adquirir la calidad 
mineral “de mural”. 
- La modelación y el sombreado de la luz son muy someros, a menudo oscurece 









juegos de luz a partir de una iluminación trasera y crepuscular (él la llama “lucha contra el 
color local”) resalta la estructura del cuadro generando una armonía cromática muy sutil.
- Precisión del contorno de las formas, dando al dibujo un papel preponderante 
que delimita el espacio interior frente al exterior; abandono paulatino de las perspectivas 
tradicionales y tendencia a acomodar las formas en un espacio cuasi-bidimensional. 
Representación de lo visual y del espacio de manera más plana, donde la tercera 
dimensión se crea desde el convenio gráfico del traslapo, de las diferentes posiciones 
del cuerpo y del trazo grueso en relación a otro más fino, pasando de la proyección de la 
imagen a la construcción de la estructura del cuadro.
- Sus acciones se vuelven más exploratorias, busca una construcción esquemática 
sencilla pero que refleje una síntesis del cuerpo donde se establezcan relaciones entre 
curvas y rectas buscando una relación abstracta con su plano representacional. Los 
cuerpos encuentran así un simbolismo, no un contorno objetivo, pudiéndose observar 
exageraciones de partes y miembros. La composición posee numerosas correspondencias 
visuales que incrementan la bidimensionalidad. Los cuerpos representados y proyectados 
tienden a dominar el plano, surgen puntos de atención -nudos- en los ángulos y cruces 
de las ortogonales, centros creados por la acción combinada entre fuerzas orientadas. Sus 










- En su obra es importante el principio de lateralidad, en su etapa más plana, 
pero sin embargo persiste en algunas de sus figuras representadas en sus cuadros cierto 
arraigo con la iconografía clásica mediterránea que nos evoca, cierta simetría en los 
cuerpos, sobretodo en el femenino con sus formas redondeadas y donde los elementos 
formales de síntesis curva y recta, están más interesados en la narración y descripción 
anatómica que en la economía de sus elementos formales.
- Como ejemplo incluimos dos obras: la titulada “Bella con congrio” (lám. 527), 
es en primer lugar un cuadro muy simétrico, con la figura en el centro; en segundo lugar, 
el peso sobre la parte inferior del cuadro lo provoca la propia gravedad de la figura y 
el agua; y en tercer lugar, el eje de simetría del cuerpo, que pasa por los dos senos y el 
vientre, hace que éstos, se observen muy simétricos. Y “El escultor del caballo caído” 
(lám. 651) con el principio de lateralidad, que posee un lenguaje plano, más asimétrico 
pero con cierta constancia simétrica en el que se observa un compendio de puntos de 
vista con una construcción sintética.
- En el campo de la escultura, el relieve y el grabado, su trabajo en esta etapa 
muestra particular atención sobre la composición equilibrada de sus figuras. Como 
observaremos en la clasificación que expondremos posteriormente los trabaja en menor 
medida pero se pone de relieve, su evolución, aunque de una manera menos explícita 










1.- MELIÁ .J., “La Serena luz de los Clásicos”, en Guadalimar. Dossier, abril-mayo 1996. 
5.- Matías Quetglas en cifras:
Habiendo recopilado la obra de Matías Quetglas lo primero que llama la atención 
es la vasta producción artística de este artista, a pesar de su edad. Se han catalogado 
1188 obras y hemos creído conveniente hacer una clasificación en la que aparezcan las 
exposiciones individuales y colectivas que ha realizado, las técnicas utilizadas en sus 
obras, los soportes, los temas trabajados, la producción diferenciada por años, presentada 
en el Tomo II.
Ya en el último año que recoge nuestra tesis, y en la exposición celebrada en la 
Galería Trama en el año 2007 con obras la mayor parte realizadas entre el año 2005 y 
2006, Matías Quetglas se decantará por las relaciones entre dibujo y color, y el deseo de 
que sus emociones se transmitan a través de su pincelada, de la materia. Desde entonces, 
su modo de expresión no ha variado sustancialmente. Su último trabajo ha tenido 
como tema las tradicionales fiestas de San Joan de Ciutadella, la Obra Social de “Sa 
nostra”, Caja de Baleares propuso a Matías Quetglas realizar una muestra sobre ellas 
materializándose en la exposición “Caballeros y Centauros”.
Queremos concluir nuestro recorrido con las siguientes palabras que Josep Meliá 
dedica a Matías Quetglas:
… ya definitivamente consagrado, rotundo en su madurez, sólido en 
todas sus actitudes morales y estéticas, Matías Quetglas ha regresado con el 
equipaje del “Hombre que amaba las islas”, el relato de D. H. Lawrence. Quizás 
porque bajo estos cielos, donde decía Santiago Rusiñol, en que se pueden tomar 
“duchas de sol y baños de puestas de sol”, la luz, la poesía y la filosofía se juntan 
para que el arte estalle como una galaxia llena de fascinación.”... aprovecha a la 
orilla del mar este secreto”, aconsejaba el Rubén Darío de sus horas baleares.
El secreto está ahí, a la vista de todos. Si no en la magia o en la alquimia 
de sus fórmulas por lo menos en el fascinante efecto de sus resultados. Uno 
de estos pesados estudiosos de la geografía insular —Alexander Freiher von 
Warsberg-— escribió que “Las islas son el mejor gabinete de estudio del mundo. 
Señalan a la vez el espacio y el límite del movimiento, de manera que la mirada 
no se puede distraer divagando en la lejanía. Al trabajar necesitamos tanto la 
concentración, como una constante nostalgia”. Y eso es lo que le pasa a Matías 
Quetglas. Su gabinete de estudio consiste en que lleva dos islas dentro. Una 
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 “El color de la poesía”, Librería Antonio Machado, Madrid. 











 Bienal Nacional de las Artes Plásticas, Itinerante por diversas capitales españolas.
 “Figuraciones”, Galería Rayuela, Madrid.
 “Preliminar”, Exposición itinerante. 
  ARCO ‘83, Galería Leandro Navarro, Madrid.
 “Pintura y Obra Gráfica Contemporánea”, Toro, (Zamora).
 “4 Visions realistes”, Galería Retxa, Ciutadella de Menorca.
 “Presencia constante del Realismo”, Galería Seiquer, Madrid.
 “El dibujo: Una realidad”, Galería Heller, Madrid.
 “Realismo”, Sala Vayreda, Barcelona.
1984 
 “La mujer en el Museo de Arte Contemporáneo”, Madrid. 
 “Figuración y realidad”, Sala Pelaires, Palma de Mallorca.
 “Resurrección de la naturaleza muerta”, Galería Heller, Madrid.
1985 
 “Artistas en Madrid”, Museo Español de Arte Contemporáneo, Madrid.
 Centro Cultural Conde Duque, Madrid. 
 “Juana Mordó, por el Arte”, Círculo de Bellas Artes, Madrid. 
 “Figuras y figuraciones”, Galería Juan Gris, Madrid. 
 “IV Biennale der Europäischen Grafike”, Baden-Baden, Alemania. 
  “Peintres aux fourneaux”, Galerie Claude Bernard, París.
1986
 ”Voces interiores”, Santillana del Mar, Santander. 
 “Voces interiores”, Centro Cultural de la Villa, Madrid.
 Bodas de Diamante del Cubismo, Facultad de BBAA de Madrid.
1987
 “Naturalezas españolas”, 1940-1987, Centro de Arte Reina Sofía, Ministerio de 
  Cultura, Madrid. 
 Galería Estampa, Madrid.
1988
 “Figuracions”, Sala Parés, Barcelona. 
 “Naturalezas españolas” , 1940-1987, Museo Provincial de Albacete. 
 “Flores”, Galería Estampa, Madrid.
 “Gráfica contemporánea en España”, Centro Cultural Conde Duque, Madrid.
 “Realismo y figuración”, Fundación Rodríguez Acosta, Granada. 
 Galería Levy, Madrid.
  “José Hernández-Matías Quetglas”, Galería Tobermory, Maó, Menorca.











 Euroamericana de Grabado, 1989, Centro de Grabado Contemporáneo, A Coruña.
 Galería Sephira, Madrid.
 “Madrid Prints”, 11 Artists working in Madrid, Printmakers Workshop Gallery
  y Edimburgo.
 Edimburg Arts Council y Comunidad de Madrid.
 “Madrid Grava”, 11 artistes estampant a la Villa.
 “Nueve artistas figurativos”, Galería Ansonera, Madrid.
 “Once realistas”, Galería Clave, Murcia y Galería Cartel, Granada.
 “Madrid Prints”, Crawford Arts Centre, St. Andrews y Mc Robert Arts Centre, Stirling.
 “L’Art contempéraine espagnole”, Colección de Arte de la Fundación Colegio del 
  Rey, Espace Medoquine, Talence, Burdeos.
 “En bronce”, Galería Fausto Velázquez, Sevilla. 
1990 
 Sabates, Galería Lluc Fluxá, Palma, Mallorca. 
 Fondos de la Galería Evelio Gayubo, Valladolid.
 Galería Levy, Madrid.
 “15 maestros de la pintura de hoy”, Universidad de Granada.
 “Madrid Prints”, Itinerante, Galería Pardo Bazán, La Coruña.
 Sala Municipal de Exposiciones, Leganés, Madrid. 
 Galería Tórculo, Madrid. 
 Galería Nolde, Navacerrada, Madrid. 
 Selkirk Tweeddale Museum, Escócia. 
 “Evolución y continuidad del realismo, 1971-1990”, Galería Seiquer, Madrid. 
 XXIX Certamen Internacional de Pintura, Pollença, Mallorca.
 Amnistía Internacional, Sección Española, Sala de Arte y Subastas Duran.
 “Cinco realidades”, Galería Sephira, Madrid. 
1991
 Colección de Arte Gráfico, “Arte y Trabajo”, Ministerio de Trabajo y Seguridad Social.
 “Realismos, Arte contemporáneo español”, Itinerante: Nihonbashi Takashimaya, 
  Tókyo, Nanba Takashimaya, Osaka, Shijo Takashimaya, Kyoto, Takashi- 
  maya, Yokohama. 
 “El paisaje en España-Die Landschaft in Spanien”, Ayuntamiento de Augsburgo, 
  Ayuntamiento de Norderstedt Hamburgo, Consulado General de Berlín, 
  Bremen, Düsseldorf, Frankfurt, Hannover, Munich, Stuttgart, Munran 
  y Itinerante. 
 Caja San Fernando, Sevilla.
 “Primer cuarto de siglo”, Museo de Cuenca.











 Balearte byways-Cultural confluences in the Mediterranean, Embajada de España 
  y Washington. 
 Tokyo Art Expo, Galería Heller, Madrid.
 “Arte Balear”, Maestranza de Sevilla. 
  ARCO ‘92, Galería Toronto. 
  Expo ‘92, Pabellón de Baleares, Sevilla.
 SAGA ‘92, Galería Tórculo, Gran Palais de París.
 “Artistas en Madrid”, Pabellón de la Comunidad de Madrid, Expo ‘92.
 Galería Durero, Gijón.
 Galería Mecha, Menorca. 
 Galería Retxa, Ciutadella de Menorca.
 “II Mare”, Centro d’Arte Lo Spazio, Molfetta, Apulia, Italia.
 “Jardín de vidrio”, Galería Leandro Navarro, Madrid.
 “¿Realidad o ficción?”, Galería Ansonera, Madrid.
 “Tierra de nadie”, Madrid, Capital Europea de la Cultura, 1992. 
 Centro Cultural de la Villa, Madrid.
 “Tierra de nadie”, Casa del Cordón, Burgos. 
 Sala Amárica, Vitoria. 
 “Natura Morta”, Galería Trama, Barcelona.
 “Jardín de vidrio”, Galería Leandro Navarro, Madrid.
1993
 “Tierra de nadie”, Museo de Bellas Artes de Bilbao y Museo de Bellas Artes de 
  Cádiz, Itinerante.
 “Realidad”, Sei pittori spagnoli della realità, Galleria Davico, Torino.
 “Arte per Immagini”, Galleria Appiani Arte Trentadue, Milano.
 “Realidad” Sei pittori spagnoli della realitá”, Castillo Aragonés, Ischia, Nápoles,
  Real Colegio de España, Bolonia. 
 “Objetos de artista”, Galería Sephira, Madrid.
  XXX aniversario, Galleria Trentadue, Milán. 
 “Arquitecturas”, Galería Leandro Navarro, Madrid.
 “El objeto en el arte”, Galería Levy, Madrid.
1994
 “Arte en dos”, Galería Leandro Navarro, Madrid.
 “Ex-libris, Homenatge a Walter Benjamín”, Galería d’Art Horizon, Colera, Girona.
 III Bienal Internacional de Grabado, Obra Cultural, Caixa Ourense, Orense,
  Lugo, Sao Paulo, Caracas. 
 “Art Miami, 1994”, Galería Ansonera, Miami. 
 “Sobre papel”, Galería Juan Gris, Madrid.











  Colección Lorenzana, Centro Cultural Casa del Cordón, Caja de Ahorros Municipal 
  de Burgos, Burgos.
 “14 Realistas Españoles”, Centro de Arte Palacio Almudí, Murcia.
 ARCO ‘94. Abanicos, Galería Bat, Alberto Cornejo, Madrid.
 “Artissima”, Lingotto Fiera, Torino (Appiani Arte Trentadue, Milano)
 Galería Mercurio, Biella.
1995 
 “Art Miami, 1995, U.S.A.”, Galería Heller, Madrid. 
 ARCO ‘95. Galería Trama, Barcelona.
 “Il realismo magico”, Galería II Sagitario, Messina, Italia. 
 Ángeles en Madrid, Galería Bat, Alberto Cornejo, Madrid.
 Sala de Cultura “Sa Nostra” Maó, Menorca.
 Sala d’Exposicions El Roser, Ciutadella de Menorca.
 “Realismos”, Galería Ansonera.
 Galleria il Sagitario, Messina, Italia. 
 III Bienal Internacional de Grabado, Museo Alejandro Otero, Caracas, Venezuela.
 “Gravuras de meio mundo”, Galería do Memorial, Sao Paulo, Brasil. 
 “Cinco visiones”, Galería Heller, Madrid.
1996
 “Ángeles en Madrid”, Galería Bat, Madrid. 
 “Matías Quetglas, deu anys de creació”, Sala Municipal El Roser y Sala de Cultura, 
  Sa Nostra, Menorca.
 “Itineraris”, Casal Solleric.
 Centre de Cultura “Sa Nostra”, Palma de Mallorca.
 Sala de Cultura “Sa Nostra”, Eivissa, Mallorca.
 “Realisme espanyol entre dos mil-lennis”, Casal Solleric, Palma, Mallorca. 
 “Referencia”: Goya, Galería Bat, Madrid.
 “Bodegón contemporáneo”, Galería Rayuela, Madrid. 
 “Gravats”, Casa de Cultura, d’Altea, Galería Montalbán, Alacant.
 “Exposició Homenatge a Walter Benjamin, 100 Ex-libris”, spanischer Künstler, 
 Instituto Cervantes de Bremen, Alemania.
 “Exposició Homenatge a Walter Benjamín”, Sala Gótica de l’I.E.I., Lleida.
 “Exposició Homenatge, Ex-libris”, Walter Benjamín, Ayuntament de Tremp, Lleida.
 “Homenatge, Ex-libris, Walter Benjamín”, Patronat Municipal, ‘Call de Girona’.
 Galería Trama, Colectiva, Barcelona.
 “Ars Erótica”, Galería Dionís Bennassar, Madrid.
 “Plural”, Galería Juan Gris, Madrid.











  “Realistmos: ocho miradas frente a la realidad”, A.G. Juan Manuel Lumbreras, 
  Galería Torres, Bilbao.
 “Figure inquiete”, XXX Premio Vasto, Instituto F. Palizzi, Vasto.
 “Continuitá della imagine”, Mole Vanvitelliana, Ancona.
 La imatge del desig, “Ses Voltes”, Palma, Mallorca.
 “27 Artistas”, Galería Juan Gris, Madrid.
 “Realidade, realismos”, Auditorio de Galicia, Santiago de Compostela, A Coruña. 
 ARCO ‘97, Galería Trama, Barcelona.
 Premi Joseph Torrent Prat, El Iris, Ciutadella de Menorca.
 “Exposició Homenatge a Walter Benjamin, 100 Ex-libris”, spanischer Künstler, 
  Instituto Cervantes de Manchen, Alemania.
 “Plural”, Galería Juan Gris, Madrid.
 “A flor de piel”, Galería Montalbán, Casa de Cultura, Altea, Alacant.
 “Exposició Homenatge a Walter Benjamin, 100 Ex-libris”, Ajuntament de Montcada 
  i Reixac.
1998
 “Saura, Quetglas, Delgado”, Galería Juan Gris, Madrid.
 “El desnudo en el Arte”, Sevilla, Vigo, Valladolid, Itinerante.
 “Forma eta Figurazioa”, Museo Guggenheim, Bilbao.
 “El tabaco y el arte”, Museo de Artes Decorativas, Madrid.
 “Grandes artistas, pequeño formato”, Galería Fermín Echauri, Pamplona.
 “Ciento y... postalicas a Federico García Lorca”, 1898-1998, Museo Postal y 
  Telegráfico, Palacio de Comunicaciones, Madrid.
 “Nel segno dell’immagine”, Museo d’Arte dello Splendore, Giulianova, Teramo, Itália.
  “104 Ex-líbris em homenagem a Walter Benjamín”, Instituto Cervantes, Lisboa. 
  Estampa ‘98, Ediciones Maragall, Madrid. 
 “Federico García Lorca, Grabado en la memoria”, Museo del Grabado Español 
  Contemporáneo, Marbella. 
 Colección U.E.E., Casa de Vacas, Madrid. 
 “Plural”, Galería Juan Gris, Madrid. 
 “Obra Gráfica”, Sala Caracol, Valladolid.
 “1898-1998. Dos fines de siglo para el grabado español”, Calcografía Nacional, 
  Academia de Bellas Artes de San Fernando, Madrid.
 “Panorama ‘98”, Galería Juan Gris, Madrid.
 Suzzara Galleria Civica d’Arte Contemporanea, Suzzara.
 “El sexo mandamiento”, Galería Félix Gómez, Sevilla. 
1999 
 “Panorama ‘99”, Galería Juan Gris, Madrid.
 “Formas y volúmenes”, Galería Heller, Madrid.











 “Afinidades” (El último verano del siglo), Galería Nolde, Navacerrada, Madrid.
 “29 artistes a Menorca”, Museu de Menorca, Maó, Menorca.
2000 
 “Plural”, Galería Juan Gris, Madrid.
 “Spagna: la realtá immaginata”, Galería Appiani Arte 32, Milán.
 “Panorama 2000”, Galería Juan Gris, Madrid.
 “Formas para el siglo XXI”, Galería Ansorena, Madrid.
 “Homenatge a Walter Benjamín, 100 Ex-libris”, Art Contrast, Barcelona.
 “L’Immagine della Parola”, Palazzo Apostolico di Loreto, Loreto.
 “Secretos del desnudo”, Fundación Caja Vital, Vitoria.
 “L’Immagine della Parola”, Museo d’ Arte dello Splendore, Giulianova, Teramo, Italia.
2001
 “Menorca i el seu art”, Fons Artístic del Consell, Itinerante, Mercadal, Alaior, 
  Ciutadella, Es Castell, Maó.
 “Escultures de pintor”, Una veritat posible, Casal Solleric, Palma de Mallorca.
 “Poétiques modernes de la Col-lecció Sorra”, Casal Solleric, Palma, Mallorca. 
 “Erotismo”, (a la plástica contemporánia a les Illes Balears), Itinerant per les 
  Illes Balears. 
 “10 x 10”, Galería Trama, Barcelona.
 “Grandes Maestros de la plástica a través de su obra gráfica original”, Sala de Arte 
  Van Dyck, Gijón.
 “Panorama 2001”, Galería Juan Gris, Madrid.
 “Plural”, Galería Juan Gris, Madrid.
2002 
 “Mediterránia”, Palazzo d’Avalos, Vasto, Italia.
 “Dibujos para un siglo”, Caixa de Sabadell, Sabadell y Fundación Caja Vital, Vitoria. 
 “Desaïllaments”, Centro de Arte Santa Mónica, Barcelona.
 “Espacios para el diálogo Mediterráneo y Balear”, Galería Juan Manuel Lumbre- 
  ras, Bilbao.
 “Poéticas modernas”, Obra sobre papel en la Colección Serra, Real Academia 
  de Bellas Artes de San Fernando, Madrid.
 “Panorama 2002”, Galería Juan Gris, Madrid.
 “Plural”, Galería Juan Gris, Madrid.
 “El arte del desnudo”, Casa de Vacas, Madrid, Casa Zavala, Ayuntamiento de
  Cuenca, Centro Cultural San Prudencio, Talavera de la Reina, Sala de
 exposiciones del Auditorio Municipal, Puertollano, Sala de exposiciones del Centro 
 Cultural CCM, Albacete, Itinerante, 2002-2003.
 VII Bienal Internacional de grabado Caixanova, 2002, Ourense, Vilagarcía, Santa 










 “Navid’ART 2002”, Galería Nolde, Navacerrada, Madrid. 
 IV Cita con el grabado, Figuración Contemporánea, Sala de arte Van Dyck, Gijón. 
2003
 “Panorama 2003”, Galería Juan Gris, Madrid.
 “Mediterránia”, Galería Mediterránia, Palma, Mallorca.
 “Un siglo de dibujos”, Caja Duero, Valladolid.
 “Mirada al siglo XX”, (la mirada realista), Palacio de los Serrano, Caja Ávila.
 “Dibuixos per a un segle”, Caixa Sabadell, Sabadell.
 “Morbidamente donna”, Galleria Antonia Jannone, Milán.
 1978-2003, XXV aniversario de la Galería Estampa, Galería Estampa, Madrid.
 “Plural 2003”, Galería Juan Gris, Madrid.
2004
 “Presencias-Ausencias”, La colección, Centro de Arte Caja de Burgos, Burgos.
 “Arte per immagini, Da Chirico a López García”, Museo d’Arte Constantino 
  Barbella, Chieti, Italia.
 “Navid’Art”, Galería Nolde, Navacerrada, Madrid.
 “Plural 2004”, Galería Juan Gris, Madrid.
 “Panorama 2004”, Galería Juan Gris, Madrid.
 “VI Cita con el grabado”, Sala de Arte Van Dyck, Gijón.
2005
 2ª Bienal de Arte de Pekín, Pekín, China.
 “VII Cita con el Grabado”, Sala de Arte Van Dyck, Gijón.
 “Navid’Art 2005”, Galería de Arte Nolde, Navacerrada, Madrid.
 “Otra figuración, Nuevas realidades”, Colección Caja de Burgos.
 “Ex-libris, Walter Benjamín”, Omenezko Erakusketa, BBK, Fundazioa, País Vasco.
2006
 “Homenatge a Cuixart”, Fundació Cuix Art, Barcelona.
 “Realitat, Arte spagnola Della realtà”, Galleria Civica di Palazzo Loffredo, Potenza, Italia.
 “Plural 2006”, Galería Juan Gris, Madrid.
MUSEOS Y COLECCIONES
 Museo Nacional Centro de Arte Reina Sofía, Madrid.
 Calcografía Nacional, Madrid.
 Colección Fundación Lorenzana, Madrid.
 Biblioteca Nacional, Ministério de Cultura.










 Museu de Menorca, Maó, Menorca.
 Museo de la Asegurada, Colección Sempere, Alacant. 
 Colección Galería Appiani Arte Trentadue, Milán. 
 Colección Tieri.
 Ajuntament de Ciutadella de Menorca.
 Ajuntament de Maó, Menorca.
 Museo d’Arte dello Splendore, Giulianova, Italia.
 Museo Tiflológico de la ONCE., Madrid.
 Caja España, Zamora.
 Colección Teresita y Alfredo Paglioni.
 Museu del Monestir de Lluc, Mallorca.
 Atheneumin Taidemuseum, Helsinki, Finlandia.
 Col-lección Permanent Casal Solleric.
 Museu Municipal de Palma, Mallorca.
 Museo Postal y Telegráfico, Madrid.
 Colection Blake-Purnell, Nueva York, USA.
 Colección Unión Española de Explosivos, Madrid.
 Museo Pinacoteca Palazzo Apostólico di Loreto, Italia.
 Musei Civici di Palazzo d’Avalos, Vasto, Italia.
 Mueu d’Art Contemporani dels Països Catalans.
 El Chase Manhattan Bank.
 Colección Polidoro.
 Colección Guillem Jorba Bisbal.
 Colección AENA de Arte Contemporáneo.
 Colección Pedro Torres.
 Colección Familia Gamen Lezcano.















ENTREVISTA A MATÍAS QUETGLAS 
7 de Mayo de 2008.
  R.- ¿Qué personajes de la vida cultural menorquina se vincularon más a su obra, 
participando de manera decisiva en ella?
  M.Q.- En mi primera época en Menorca recibí influencias de personas que 
me trataron muy bien, que me quisieron mucho y me alentaron, estoy hablando de 
cuando tenía 12,13 o 14 años. Tuve un profesor de francés, el señor Ares, que también 
tenía veleidades literarias, con el cual me gustaba muchísimo hablar de arte y de sueños 
creativos. Y luego estaba una señora que se llamaba Nina Camps, restauradora de cuadros 
y de cerámicas y también muy enamorada del arte, que me quería mucho y me regaló las 
primeras pinturas. Las primeras pinturas al óleo las tuve, yo creo, cuando tenía 14 años. 
Pero siempre había dibujado en el instituto. Era de los que hacía los trabajos de los demás, 
porque me salían mejor. La vida cultural menorquina, cuando yo era un crío, era escasa, 
porque, estábamos realmente aislados. La gente si tenía sus sueños culturales, pero, sobre 
todo lo que había era muy pocas posibilidades de estar informado de nada. Antes no era 
como ahora que tienes un montón de canales de televisión y la prensa circula. Estaba El 
Diario Menorca y una biblioteca municipal que tenía muy pocas cosas. Pero, esa falta de 
comunicación me hizo desear muchísimo salir de Menorca para aprender.
  R.- ¿Cuáles eran los principales problemas de los artistas menorquines? ¿Por qué 
no participaban más en exposiciones de carácter nacional? ¿Sentían aislamiento? ¿Cómo 
era el mercado del arte Menorca en aquellos momentos iniciales? 
  M.Q.- Pues no había mercado. En Ciutadella estaba el pintor Torrent, un 
postimpresionista de bastante calidad, un buen pintor que, aparte de tener una pequeña 
fábrica de tacones para zapatos, pintaba y vendía sus cuadros. Incluso después de muerto 
sigue siendo apreciado, yo también le aprecio. Pero mercado, no se puede decir con 
mayúsculas que hubiera mercado en aquella época.
  R.- ¿Quién era el Grupo Menorca?
  M.Q.- Se instalaron en Menorca, en el pueblo de Fornels unos pintores nórdicos. 
No sé si eran suecos o fineses. No recuerdo si se pusieron como nombre “Grupo Menorca”, 
pero fue la primera vez que vi en mi vida a gente artista que se asociaba, y que iban a 








a hacer en realidad arte figurativo sobre los fondos marinos de Fornels. Y, claro, era 
concretamente abstracto, pero estaba inspirado de una manera casi naturalista en las 
aguas turbias de la bahía. Tenían diferentes actividades y no se dedicaban solamente 
a la pintura pero, básicamente, eran artistas. Por aquella época ya empezaba a estar 
de moda Ibiza, pero ellos se vinieron a Menorca. Se construyeron en Fornell una casa 
estrambótica, con forma de taula, (monumentos prehistóricos de Menorca) y allí hacían 
pequeñas exposiciones. Eran un poco hippies, gente moderna, a los que en el pueblo no 
se les entendía nada. Yo era más joven que ellos y tenía mucha curiosidad. Pero no los 
traté mucho.
  R.- Cuando se trasladó a Madrid ¿qué residencias y estudios habitó?
  M.Q.- Cuando yo llegué a Madrid, primero estuve en el Cuartel de Campamento 
sirviendo en carros de combate. Luego me alquile una habitación en el barrio de 
Campamento con otro chico. Una habitación pequeñísima con dos camas y estuve un 
tiempo, hasta que, después de haber entrado en Bellas Artes, alquilé con un compañero, 
José Ignacio Pedrosa, un par de habitaciones en un edificio de la calle Pérez Gáldos, entre 
Hortaleza y Fuencarral: un sitio un poco galdosiano. Realmente, era bastante tétrico el 
lugar y el casero era una persona muy extraña: aquello era novelesco. Pero estaba en el 
centro de Madrid y tenía muchos amigos que vivían por aquella zona y nos reuníamos 
a menudo. Andábamos de un lado a otro, estaba bien. En el estudio de Pérez Galdós 
no tenía permiso para cocinar. Podía tener un infiernillo argumentando que necesitaba 
preparar la cola de conejo para imprimar telas. Allí me pasé bastante tiempo cenando un 
único plato: las sopas de ajo menorquinas. Consistía en poner pan duro sobre un plato, 
cortar ajo encima, echarle un chorrito de aceite crudo y luego poner agua a calentar, que 
no se puede decir que sea mucho guisar; escalfar un huevo y esto echarlo por encima. 
Sabía rico y me sigue gustando, pero fue mi cena única durante mucho tiempo porque 
otras cosas hubieran olido. Y si usaba grasa, vamos, si hubiera frito allí algo, el hombre 
se hubiera enfadado. De modo que tomaba sólo eso. Posteriormente estubimos en una 
vivienda que pertenecía a un familiar de José Ignacio, en la calle Batalla del Salado, 
hasta que la reclamó su propietario. Ya casado pasé a vivir en el paseo Santa María de la 
Cabeza, nº 15, en un apartamento pequeñísimo que nos compramos ahí, y en el que una 
sola habitación hacía de estudio, de comedor, de carpintería… lo era todo.
  Ahora eso se ha quedado al lado del museo Reina Sofía que entonces no existía 
y nadie pensaba que acabaría allí. Después de Santa María de la Cabeza compré la 
casa en la que vivo, que hizo también las veces de estudio, hasta que hace unos 15 años 
aproximadamente, compré al lado un piso para trabajar y tenerlo separado de la vivienda 








  R.- El servicio militar es el que lo trasladó a Madrid ¿Qué piensa de él?
  M.Q.- El servicio militar lo hice, efectivamente, en Madrid. Me presenté 
voluntario con el único fin de conseguir el ingreso en Bellas Artes, y muy poco antes de 
acabar en el ejército conseguí ingresar. El ejército fue el puente que me permitió salir 
de Menorca y quedarme aquí como aprendiz de artista. Del ejército no guardo mala 
memoria. Aunque soy antibelicista radical lo que me tocó hacer allí no lo recuerdo 
con desagrado. Éramos jóvenes y nos divertíamos mucho. En Madrid no tenía un 
céntimo…… vamos no sé…. 500 Ptas. Al principio podía dormir en el cuartel, y me 
daban de comer. Cuando conseguí permiso para ir a prepararme para Bellas Artes, lo 
del comer estaba más difícil. Entonces hice algunos trabajos para fábricas de calzado: 
diseñando modelos de calzados y también sacaba patrones de zapatos para pequeñas 
fábricas de Menorca. Intenté en el Rastro vender dibujos del arco de Cuchilleros y de la 
plaza Mayor, con un éxito regular. También copié dibujos de la Escuela de Barbiçon para 
un anticuario rumano: hice sanguinas y alguna escena bíblica con temas judíos. Esto 
lo hacía mientras me preparaba y, cuando ya entré en Bellas Artes, continué haciendo 
cosas para ir tirando. A partir del segundo año de estar en San Fernando, me encargaron 
retratos de una familia entera en el Escorial, me pasé un verano haciendo retratos. En 
fin, que seguí haciendo por sobrevivir. No me costaba ningún esfuerzo, me encantaba 
pasar un poco de hambre, me parecía el súmmum de la bohemia. Estaba sin un duro, 
pero lo pasé muy bien.
  R.- ¿Recibió alguna ayuda oficial para iniciar su trabajo artístico?
  M.Q.- Sí, recibí una pequeña beca que me dieron en Mallorca por la mediación 
de un literato ciudadelano que se llamaba Francesc de Borja Moll, que me consiguió 5000 
pesetas para ir a Madrid. Y luego, cuando llegué a Madrid, también recibí una pequeña 
beca de una Fundación que, si no recuerdo mal, se llamaba Fundación Romanillos, que 
también me dio algo y me ayudó… No eran becas con mayúsculas, pero eran ayudas. 
Cuando me concedieron la de la Fundación Romanillos ya estaba en Madrid, creo que 
uno tenía que haber conseguido ingresar en Bellas Artes para que se la dieran. Para pedir 
la primera fui de Menorca a Mallorca, porque era en Mallorca donde la daban.
  R.- ¿Cómo recuerda usted su primera etapa en lo que se refiere al panorama 
artístico? Me gustaría que me hablara de su visión personal: de cómo empieza a hacer 
amigos. Cómo se siente donde se le “enclava” en aquel momento, si se encontraba a gusto 
haciendo parte del “realismo mágico” o deseaba abandonarlo rápidamente.
   M.Q.- Cuando llegué a Madrid una de las primeras cosas que hice fue apuntarme 
al Círculo de Bellas Artes que daba pose de modelos y que aún lo siguen haciendo ahora. 








del cuartel y fui conociendo a gente con aficiones, íbamos a ver exposiciones. Todo 
me parecía muy emocionante. Yo era muy de pueblo, no solamente de pueblo sino de 
una isla que en aquella época estaba muy aislada. Desde Menorca no se podía conocer 
mundo. Así que yo me divertía en Madrid. Íbamos siempre a hacer la ronda por las 
exposiciones. Había muchas en el entorno de la calle del Prado, en la proximidad del 
Ateneo. Luego los circuitos han ido yéndose por otros lados. También, aparte de al 
Círculo, fui a prepararme para el ingreso en Bellas Artes -era un examen de escultura a 
carboncillo- a una academia en la plaza Mayor que se llamaba, y sigue llamándose, Peña. 
Creo que todavía existe, no sé quién la llevará porque hace muchísimos años que no he 
entrado. Pero hace poco he pasado por allí y el cartel seguía estando donde estaba, en el 
rincón. Allí me preparé el ingreso a Bellas Artes, y en lugar de hacerlo con carboncillo lo 
hice con lápiz compuesto, a base de entrecruzar líneas hasta lograr los medios tonos. Era 
muy difícil conseguir una cierta atmósfera, porque es un sistema casi como de plumilla 
pero más blando. Después, una vez que entré en Bellas Artes, tuve la suerte de tener 
como profesor, el primer año de Preparatorio, a Antonio López. Fue para mí una gran 
suerte porque yo no tenía mentalidad de pintor abstracto, quería ser moderno, quería 
empaparme de lo que sería el arte abstracto, pero tenía una tendencia natural hacia la 
figuración. Con Antonio López descubrí que había un hiperrealismo americano que era 
absolutamente moderno y que era radicalmente figurativo. Pensé: “qué bien, puede que 
por ahí haya un territorio para mí”. Y así fue.
  R.- ¿Cuál es el mejor recuerdo de sus años de universidad?
  M.Q.- Mis años de universidad fueron estupendos porque entré con facilidad, y 
el aprendizaje dentro de la figuración fue rápido y satisfactorio. Era respetado por mis 
compañeros y, sobretodo, tuve compañeros que querían ser pintores, como yo, algo que 
no me pasaba cuando vivía en Menorca. Encontrarme rodeado de gente soñando con la 
pintura fue muy emocionante. Guardo muy buen recuerdo.
  R.- ¿Cómo conoce a su mujer? Ella también es pintora, ¿verdad?
  M.Q.- A mi mujer la conocí en el segundo año de Bellas Artes. Yo iba como 
alumno oficial y ella -en aquella época se permitía- iba por libre, iba como oyente. 
Siendo, claro, una contradicción. Porque a las clases teóricas se puede ir de oyente… 










  R.- Cuando comenzó a exponer ¿Qué información tenía sobre movimientos o 
tendencias de pintores que le interesaban y cómo obtenía esa información?
  M.Q.- Cuando yo llegué a Madrid no tenía apenas información de nada, porque 
en Menorca las noticias sobre exposiciones las leía en la barbería, donde tenían el Hola 
y unas páginas de sociedad donde se hablaba de las inauguraciones. El barbero me daba 
las revistas caducadas y yo recortaba esos trozos porque no llegaba información ninguna, 
lo cual era bueno para que uno en su cabeza pudiera mitificar todo lo que quisiera. Para 
mí, la Escuela Superior de Bellas Artes era como el paraíso, como la bajada de los dioses. 
Sabía que allí había estado Picasso algún tiempo, que echaron a Dalí, y muy poco más. 
Pero suponía que quien entraba ya tenía en sus manos el poder de la creatividad. A mí 
me gustaba estar en la Academia
  R.- ¿Qué hubiera pasado con Matías Quetglas si no aparece en su trayectoria 
Juana Mordó?
 
  M.Q.- Yo hice mi primera exposición en Madrid en la sala Skira. Allí apareció 
Juana Mordó con Sempere, vieron la exposición y me dejaron una tarjeta. Juana Mordó 
quería hablar conmigo y me contrató siendo estudiante, cuando yo aún estaba en mitad 
de la carrera. Y, ¿qué significó esto? Pues nada, que mis compañeros de curso, incluso 
los que han tirado adelante bien, empezaron a estar en el mundo profesional cuatro o 
cinco años más tarde. Además Juana Mordó era la puerta grande en el arte. No sólo en 
Madrid, si no en España era prácticamente la única galería que tenía cierta categoría 
internacional y cierto respeto fuera de nuestras fronteras. Fueron pasos que me llegaron 
con mucha facilidad y que me abrieron puertas.
  R.- ¿Por qué termina la carrera por libre?
  M.Q.- Yo ya estaba en Juana Mordó y no había terminado la carrera, me faltaban 
dos años y decidí hacer dos años en uno para acabarla y poder dedicarme sin trabas a 
pintar. Además tenía el proyecto de casarme. Me casé antes de acabar Bellas Artes, el 19 








  R.- Usted en su primera etapa eligió la figuración porque, según sus palabras, “es 
un camino de comunicación que tiene muchas vías posibles”, aunque reconoce la influencia 
sobre su trabajo de las posiciones existencialistas en literatura, arrastrado por la sensación 
de vértigo que da que los demás existan “aparte de uno” ¿Qué es lo que va cambiando en su 
vida para que se produzca la evolución en su obra?
  M.Q.- La figuración. Sí, yo pienso que el arte figurativo ofrece al que mira 
el cuadro una voluntad de comunicación. La abstracción es también una forma de 
comunicación pero no tiene elementos narrativos, es más de sensaciones y menos de 
emociones, creo yo. ¿Otras cosas que me interesan de la figuración? Pues que puedes 
contar tu propia vida. Es cierto que, al principio, en la figuración me metí desde una 
posición de carácter existencialista, del vértigo de la existencia, de lo ajeno a mi propio 
ser: la extrañeza. Y la figuración, sobre todo esa figuración muy elaborada, produce una 
sensación de tiempo detenido y a veces hasta de incomunicación, que cuando era más 
joven me interesaba, hoy prefiero que las cosas sean más cálidas y conseguir desde la 
figuración una aproximación emocional y, sobre todo, que sea gratificante.
  R.- ¿Se sintió alguna vez encasillado cuando se le enclavó en el llamado realismo mágico?
  M.Q.- Claro, yo empecé con Antonio López y aquello me gustó y me puse a 
trabajar Se llamaba realismo mágico para diferenciarlo del realismo americano, porque 
el realismo americano era muy frío y muy fotográfico. Y el realismo a la española, estaba 
imbuido de muchísima melancolía. Era como… un realismo básicamente triste porque se 
tenía el sentimiento de que Europa progresaba y aquí estábamos muy atrasados en todo. 
Era muy difícil el acceso a los conocimientos modernos de la pintura y había sombra 
de pesimismo que en aquel momento alentaba al realismo. Pero al mismo tiempo que 
ese cariz doloroso, también tenía una dimensión poética que casi nunca tuvo el realismo 
americano. Y éste fue el terreno en el que yo me encontré cómodo entonces.
  Como no resulté malo ni dibujando ni pintando tenía una puerta abierta fácil 
para que yo siguiera con comodidad investigando en el terreno de la figuración.
  R.- ¿Qué artistas influyeron más en su formación tanto por contacto personal como por 
su obra?
  M.Q.- Aparte evidentemente de Antonio López hubo muchos profesores en 
Bellas Artes que me estimularon mucho. Recuerdo con mucho cariño a Pedro Mozos, 
que era profesor de Dibujo en Preparatorio, de Estatua; a Echauz, un profesor muy 
intelectual. También me gustó mucho trabajar con Barjola, sólo que con Barjola me 
presenté a su examen por libre, porque yo solamente había asistido a sus clases medio 









  R.- ¿Le siguen gustando Paul Sartre y García Lorca?
  M.Q.- He mamado mucho del existencialismo, me he entregado mucho a él. 
Creo que por carácter, no por filosofía. En la actualidad, quisiera desprenderme del 
sentido existencial, lo encuentro triste y amargo. Ya hay suficientes amarguras para uno 
encima adorarlas, pulirlas y ponerlas sobre un pedestal. Pero en esa época en la que lo 
existencial me importaba, hice cosas que no estaban mal, aunque hoy no quisiera que 
mis obras tuvieran ese aire, quisiera hacer obras felices y sanadoras. No hay nada que 
se consiga al cien por cien, pero al menos uno se entretiene buscándolo. La pintura y el 
arte general es un territorio de inseguridad porque no se puede medir lo que haces, no 
existe una máquina para medir su calidad y si merece la pena o no hacerlo. Es el reino 
de lo subjetivo. Por eso, los pintores, aun creando cosas estupendas, solemos dudar de 
la calidad de lo que pintamos. No llegamos a saber si lo que hacemos merece la pena o 
mejor hubiera sido irse a pescar. El pintor vive muy encerrado y no se dedica a la “dolce 
vita” porque eso hay muy pocos artistas que lo hayan resistido. El artista que no se 
pasa muchas horas trabajando difícilmente llega a ningún lado. Hay gente que es muy 
capaz de dar espectáculo y que se sirve bien de su vida social, pero lo importante es lo 
del trabajo. Yo me paso 365 días al año completamente solo en mi estudio, vivo como 
un eremita, no tengo un continuo bombardeo de gente que me esté llenando el ego. El 
ego se me llena el día que doy un brochazo y digo “aquí pasa algo que merecía la pena que 
pasara” Eso sucede poco.
  R.- Esto me conduce otra pregunta que tenía preparada, ¿qué horario de trabajo tiene?
  M.Q.- Completamente irregular. Soy muy anárquico, igual que la manera de 
empezar un cuadro, no tengo ningún sistema que se repita. En el horario de la comida un 
poco más, porque la familia come a una hora y ahí sí que hay un intento de sincronizar. 
A veces he trabajado muy bien por la mañana. A veces he empezado a trabajar en serio 
después de haber estado todo el día en el estudio, he empezado a trabajar a la 6 de la 
tarde y me han dado las cuatro de la madrugada sin darme cuenta. Y lo que soy también 
es cíclico. Cuando me entra una idea que quiero desarrollar me obsesiono y trabajo 
mucho y cuando esto ya me parece que lo tengo, que no me produce emociones suelo 
perder fuelle hasta que otra idea me vuelve a calentar la cabeza. Es algo por lo que no 
sufro, el ir trabajando por ciclos. Estoy mucho en el estudio, aunque no trabaje paso 
muchas horas. Pero últimamente, aparte de los trabajos de ordenador y esos ensayos de 
cine que he hecho, pintar he pintado muy poco. He dibujado, porque aun no se me ha 








  R.- ¿Cómo ha llevado su mujer, Mª Antonia ese trabajo constante? Por ejemplo, a 
la hora de estar con los hijos…
  M.Q.- Bueno, seguramente ella hubiera preferido que yo saliera más y que 
viajáramos más. Eso habría que preguntárselo a ella.
  R.- De su unión con Mª Antonia han nacido dos hijos. ¿Cómo se llaman? Se ha 
inclinado alguno de los dos hacia el terreno artístico?¿Les gusta dibujar? 
  M.Q.- Mi hijo mayor se llama Juan, es biólogo. El segundo se llama José y es 
veterinario. José es muy artista, es bastante buen dibujante, le gusta dibujar historias de 
su propia vida, en plan cómic. Y Juan es un hombre sensible pero no se dedica a nada 
artístico en la actualidad.
  R.- ¿Qué le recuerda la frase “qué rico está este brote”? (Dibujo de una cabra 
dedicado a Matías Quetglas por uno de sus hijos).
  M.Q.- La frase “qué rico está este brote” la escribió José en un dibujo cuando le 
di un papel chino para que probara la tinta china con pinceles también chinos. Hizo el 
dibujo de una cabra mascando hojas de roble. Un dibujo muy divertido
  R.- Y ya enlazamos con lo que ha dicho del cine ¿Me comentó que había realizado 
un corto hace tiempo?
  M.Q.- Sí, pero en él yo no figuraba más que como el pintor que era. Lo cierto 
es que al final no solamente fui actor porque tuve que hacer el montaje y poner la banda 
sonora. Tuve que hacérmelo todo yo. Y hasta aprender dónde había técnicos a los que 
acudir para moverlo. Se rodó en 16 milímetros, luego se llevó a 35 milímetros y se 
pasó en cines comerciales como un corto de esos con muchos defectos técnicos, pero 
cuando lo veo, me divierto, porque, claro, te ves ahí jovencito. El corto se titulaba Matías 
Quetglas, quizás tuviera un subtítulo. Ahora, una de las cosas que tengo que hacer es 
pasar la película a DVD, que no sé cómo se hace, ni si es fácil o no, porque ahora no 
tengo dónde verla desde hace años y tengo curiosidad. 
  R.- ¿Cuál es la influencia que ha tenido la crítica de arte en el desarrollo de los 
lenguajes de los artistas de su generación?
  M.Q.- ¿La influencia de la crítica? No sé. Creo que en las primeras épocas 








Galván, como hombre de izquierdas, pensaba que el arte figurativo podría servir como 
comunicación de masas y, sobre todo, lo veían con buenos ojos porque podía ser la 
variedad española del realismo internacional con lo americano a la cabeza. Pero, muy 
pronto, la crítica dejó interesarse por el realismo. El realismo no ha sido bien estudiado 
en España y en los últimos años no hay una crítica que lo ampare. Cosa que tiene cierta 
lógica porque hay muy pocos pintores en el realismo que hayan llegado a tener una 
entidad atractiva. Hay gente que fabrica las cosas muy bien, que produce figuración 
muy bien hecha: pero tener esa capacidad de transmisión profunda es muy difícil, es 
un territorio muy arduo. Es difícil que salga gente buena trabajando en esto que es tan 
laborioso y tan sacrificado. Va contra el espíritu de la época.
  R.- Al principio, cuando exponía, le gustaba completar sus obras con una frase, por 
ejemplo: “las muñecas son los ojos sin alma que alimentan el alma de las niñas” Ahora no es 
necesario. ¿Quería darle un sentido más amplio a lo que plasmaba el lienzo?
  M.Q.- Mis primeras cosas en la figuración fueron un poco cursis y melodramáticas. 
Estas historias en las que ponía encima algo como “las muñecas son los ojos sin alma que 
alimentan el alma de las niñas” pero, francamente, ahora no sé lo que quiere decir. Parece 
emocionante, pero no significa nada. Pienso que son veleidades de juventud y falta de 
conocimiento de lo que es la vida. Sí, cosas de este tipo hice algunas.
  R.- Cuando trabaja ¿piensa dónde van a estar expuestas sus obras?
  M.Q.- Con mis obras la relación es muy extraña, porque la mayoría de las que 
he pintado han desaparecido de mi vista y -salvando aquellas que por circunstancias 
sé dónde están y que han sido pedidas para retrospectivas- las he dejado de ver. Las 
veo solo en catálogos. Durante mucho tiempo que me alegraba mucho que la gente 
quisiera comprarme cuadros. Me parecía que era ser amable conmigo: primero, porque 
significaba que les gustaban, que se atrevían a gastar su dinero en mí y a tenerme cierta 
confianza. Siempre me pareció estupendo que me compraran cuadros. Pasado el tiempo 
algún cuadro concreto, cuando lo he visto, me ha llevado de nuevo a la época en que 
fue pintado. Algunos de los cuadros antiguos que he vuelto a ver funcionan como una 
máquina de evocar. Recuerdas dónde lo pintaste, recuerdas que te había dado mucha 
guerra, que llegó un amigo y que te dijo: “¿cómo has puesto este brazo con este escorzo tan 
feo?” Te empiezan a venir recuerdos que son emocionantes. Pero, de todas maneras, 
sigo pensando que siempre los cuadros están mejor lejos del artista que en su casa. Los 
cuadros, (los pocos que me he quedado), pienso que debería descolgarlos una temporada. 
Porque de tanto verlos, ni los veo. Es malo para la salud de un cuadro que uno pase 








  R.- En muchos documentos he visto que “Juegos de playa” era su obra preferida.
  M.Q.- No creo que sea mi obra preferida. Es una obra que me he quedado. Y 
como normalmente tengo pocas, cuando me piden que preste una obra y yo no tengo 
en ese momento obra para dejar, la quito del clavo dónde está y les digo: “llevaos ésta 
que es la que tengo” y ha corrido esa suerte. Me he quedado muy pocas obras para mi 
colección privada. Pero, en general, empiezo a estar arrepentido de prácticamente no 
tener ninguna obra mía. Las que tengo, sobre todo, son obras antiguas que no llegué a 
terminar, que nunca fueron firmadas y que por eso no salieron del estudio. Es lo que me 
queda de muchísimos años de trabajo.
  R.- ¿Qué persigue con su obra? ¿Alguna reivindicación?
  M.Q.- Es una pregunta difícil. Creo que como en la infancia se me daba bien lo 
de dibujar y era gratificado por los demás por el hecho de hacerlo, de una manera sencilla 
y natural, me instalé en la idea de ser artista, porque era el territorio en el que yo podía 
ser, en el que yo podía existir. Mientras pinto me parece que vivo. Supongo que es un 
disparate, pero es el tipo de cosas que ni siquiera me he tenido que plantear. Se me daba 
bien. Igual que si se me hubiera dado bien pescar estaría esperando a tener vacaciones 
para ir de pesca, se me daba bien pintar, me gustaba, la gente me premiaba y se alegraba 
de lo bien que lo hacía. Me levantaba la moral. Mejor imposible porque, claro, yo empecé 
con afanes de pintar, los tuve toda la vida. Pero tuve que trabajar como modelista de 
zapatos a los 15 años en una fábrica. Era creativo también, tenía que inventarme zapatos 
y además me gustaba. Pero mi sueño era ser pintor, con un sombrero de fieltro negro y 
una pajarita. Tener un estudio con luz cenital y una vida bohemia y exagerada en todos 
los aspectos. ¡Luego no lo ha sido nada, eh!
  R.- Cuando expone, ¿cree que comparte parte de usted?
  M.Q.- Hombre, uno cuando expone muestra lo que ha hecho. Y lo que uno ha 
hecho siempre pretende que sea algo que le concierne. Yo no puedo pintar algo en lo que 
no me siente implicado. Así que cuando uno expone se expone. Se muestra a sí mismo. 
Primero muestra sus obras, pero también muestra si es inteligente, si es sensible, si está 
empeñado en un tipo de proyecto o en otro. O sea, que exponer para un artista serio 








  R.- Me gusta mucho cómo trata el tema de la mujer. Me parece que lo hace de una 
manera exquisita en la mayoría de sus obras pero ¿a quién está viendo, a su mujer o a la 
mujer en general?
  M.Q.- En los primeros años, cuando pintaba del natural, Mª Antonia, mi mujer, 
fue casi el único modelo. Con eso hay precisar que una pintura aunque representa una 
mujer lo primero que es, es una pintura. Después dejé de pintar del natural y empecé 
a construir de memoria, a organizar composiciones y en este caso -y a la fuerza- una 
mujer pasó convertirse en la mujer genérica. Además, en muchas ocasiones convertida 
en símbolo de una cosa o de otra, más bien como emblema de algún sentimiento casi 
siempre menos personalizado. Una cosa es que después de pintar de memoria no haya 
seguido con el mismo canon de belleza para trabajar, pero ya no es ella retratada. Sigue 
pareciendo ella, a veces de una manera tierna y a veces menos. Yo soy, he sido, y no 
sé si sigo siendo muy tímido, escandalosamente tímido, enfermizamente tímido. Y, 
probablemente, algo que me sirvió mucho de la pintura en relación al pensamiento 
es que no tienes que nombrar las palabras para explicarte. Si usas la palabra amor, por 
ejemplo, es una palabra muy gorda. A mí me resulta difícil de pronunciar, me da cierto 
reparo. En cambio, el tema amoroso puesto en pintura es lo que da el sentimiento, es un 
sistema para contar historias que a lo mejor no me hubiera atrevido a contar verbalmente 
en algunas ocasiones. Es una cosa que ha ayudado a mi carácter, ese carácter tímido, el 
poder pintar o dedicarme a lo que quiera sin necesitar ruborizarme.
  R.- ¿Qué le parece la obra de Pierre Klossowski?
  M.Q.- Me parece que es un gran pintor y siempre me ha interesado su trabajo. 
Quizás últimamente me interesa menos. Su vertiente un punto morbosa, a veces me 
gusta y a veces me fatiga. Pero, en cambio, me gusta cómo compone, el sentido de la 
materia, la sensación de que está ocurriendo algo en esa impregnación de la atmósfera 
que hace que uno sienta estar en el lugar y participando un poco de las voluptuosidades 








ENTREVISTA A MATÍAS QUETGLAS 
24 de Septiembre de 2010.
 R.- En su obra se observa la preocupación por los procedimientos, el valor impor-
tante que ha tenido el soporte y los demás materiales que utilizas en tu trabajo. ¿Nos puede 
hablar sobre ellos? 
 M.Q.- Soy caótico, aunque a veces hago cosas de una misma manera, en ocasiones 
empiezo de otra para llegar al final a donde me apetece. En cuanto a los procedimientos, 
siempre he pensado que eran la puerta de entrada para la comunicación con los demás, 
que si uno no controla sus propias maneras, tiene dificultades para contar lo que quiere.
 Hay momentos en que no se quiere contar nada, solo que el sistema nervioso que-
de reflejado en el cuadro, aspecto que no me parece muy interesante porque es un tema 
más bien patológico que de cultura. Yo siempre considero que en la pintura, si no hay una 
elaboración tanto mental como emocional y técnica y construyes un cóctel con ello, vas a 
tener dificultades, hay genios que no piensan nada y salen maravillas, yo no pertenezco a 
estos, yo no tengo esta posibilidad, es inútil que yo lo pretenda, por ahí no voy.
 En cuanto a los soportes, durante una parte importante de mi vida he trabaja-
do sobre soporte rígido para que me diera la opción de poder hacer perrerías en él. Por 
ejemplo, si pinto sobre un lienzo y se me ocurre que quiero lijar la superficie, se marcaría 
el bastidor o si le quiero echar agua encima para que una pintura que está medio seca 
en parte se disperse y en parte permanezca, sobre lienzo es difícil de hacer, por eso casi 
siempre he preferido el soporte rígido. Otra ventaja es que nunca en un soporte rígido 
se hace un siete como ocurre con los lienzos cuando le han dado un golpe en alguna 
exposición y se origina un agujero o en ocasiones, lo han apretado abollándolo.
 Por eso, tengo más opciones mientras estoy pintando sobre un soporte rígido, 
puedo quitar la pintura que me sobra de una manera relativamente sencilla, si ya em-
pieza a ser una pintura fatigada, empleo un formón o una gubia o una lija y reduzco la 
cantidad de pintura, volviendo a empezar; a veces hasta te permiten hacer pequeñas 
locuras como pisar un cuadro, un lienzo no lo puedes pisar, bueno sobre todo si está en 
un bastidor aunque, también se puede pisar por qué no. Hay gente que pinta en el suelo 
con el lienzo sin bastidor, trabajan sobre la pintura fresca y dejan la huella de sus pasos. 
Se puede hacer de todo, si es válido.
Pero personalmente me ha gustado trabajar sobre soporte rígido y me sigue gustando, 
la textura definitiva de la superficie la elijo mejor, porque en un lienzo no es fácil hacer 
desaparecer el entramado del tejido que aparece a través de las pinceladas y que a veces 
te viene muy bien y en otras ocasiones, te sobra. Depende de lo que quieras.
 R.- Y su principal instrumento, ¿es el pincel?
 M.Q.- Sí, pero también hay momentos determinados, por ejemplo, si pienso 








También se puede utilizar de muchas maneras, no es lo mismo usarla con óleo que con 
una pintura al agua o para hacer una imprimación que luego va a ser lijada y bruñida, 
son procedimientos muy diferentes. Yo la tengo siempre a mano pero la suelo emplear 
muy poco, aunque a veces ha sido un poco protagonista en un cuadro, pero lo habitual 
son los pinceles de diferentes tamaños y características. Dependiendo de que hagas una 
pintura pastosa o líquida se usaran pinceles de pelo duro sobre todo para el óleo y para 
determinados trabajos; en otros necesitarás un pincel con una cerda larga que resbale 
sobre el lienzo, que cargue mucho pigmento y que pueda repartir con facilidad, depende 
de las circunstancias. En cualquier caso, una cosa que me distingue, es que tengo siem-
pre unos pinceles estropeadísimos porque me olvido de lavarlos cuando me voy a casa. 
Después me los encuentro como una piedra, y muchas veces trabajo con la punta como 
una piedra, porque están acartonados de arriba abajo. 
 R.- Hábleme sobre el dibujo como disciplina suya.
 M.Q.- Yo pienso que el dibujo es como el esqueleto de la pintura. En el dibujo 
se comprende mejor la estructura del pensamiento que en la pintura. Al tener menos 
recursos, al usar menos elementos, las intenciones siempre se transmiten de una manera 
más inmediata al observador. 
 Sobre todo en lo narrativo, el dibujo tiene un poder extraordinario para explicar 
o narrar situaciones y desde un pensamiento no intelectual, sensitivo, es una manera de 
mostrar la comprensión de lo que has visto.
 Alcorlo, un pintor que a mi me interesa mucho y que no se ha apreciado en lo 
que vale, es un mago del dibujo, cuando está leyendo una novela y un pasaje le parece 
interesante, con una rapidez extraordinaria te construye esa historia con una efectividad 
que a mi me parece magia, es algo que me parece fascinante. Cuando una persona sabe 
tanto como él, da vértigo contemplar como trabaja. 
 R.- Dentro de las técnicas del dibujo ¿cuál le llama más la atención?
 M.Q.- Bueno yo he procurado no tener preferencias, pero no hay duda que con 
el carboncillo me encuentro muy cómodo, porque es de una ductilidad y de una versa-
tilidad extrema, puedes quitar y poner a toda velocidad, puedes conseguir volúmenes o 
trabajar solo la línea, con solo que tu pensamiento lo diga, ya está hecho, se difumina, 
se consiguen medios tonos muy hermosos, en general tiene la tendencia a lograr que la 
obra tenga fortaleza, dominio sobre el papel, o sea que el carbón transmite vida al papel 
y al dibujo. Igual pasa con el grabado, cuando has cogido una plancha y la has mordido 
con ácido, ese mordido del ácido al pasar al papel, le da una impronta de fortaleza al 
trabajo, no es que sea igual que el carboncillo, pero tienen la virtud de ser técnicas que 
dan sensación de poderío, de fuerza y también de delicadeza. 
 La acuarela la he trabajado de diferentes maneras, quizás la considero muy bue-
na para recordar cosas, tomar notas. La siguiente es el grafito, pero encuentro que es, al 
contrario que el carbón, una técnica que lo que hace es empequeñecer al dibujo, tiene 
tendencia a dar un resultado poco potente, aunque puede ser muy delicado, al igual que 








minante, aunque a veces lo hago de otra manera. Pero técnicas como el pastel o los lápi-
ces de colores, las considero menos favorecedoras de la impronta creativa y eso que hay 
pintores que al pastel han hecho maravillas, que contradice lo que te estoy diciendo. Me 
parece que su tendencia natural es a ser blandos y poco incisivos. El pastel lo utilizo mu-
cho para modelar zonas, casi siempre sobre algo que ya tengo estructurado en el cuadro 
y ya no se puede deformar porque ya tiene perfiles limpios y marcados, enriqueciendo 
los matices de color, pero como único procedimiento lo encuentro un poco algodonoso, 
no me interesa demasiado. Las técnicas las uso siempre que me sirvan, pero volviendo a 
la pregunta...
 En dibujo lo que más he usado es el carboncillo y ahora tengo cierta curiosidad, 
aunque no he llegado a ponerla del todo en práctica, por intentar usar tintas con pinceles 
orientales, con pinceles chinos, porque es muy interesante el ejercicio de la esponta-
neidad y la concentración y conseguir ser muy exacto, ya que con muy pocos rasgos, se 
puede transmitir mucho, pero tienen también su lado sombrío porque iguala el trabajo 
de los que normalmente la emplean; evidentemente, quien es aficionado a la pintura 
china, diferencia muy claramente lo que hace uno con otro y hasta la manera de usar el 
pincel de unos y otros, pero así en una primera mirada, uniforma un poco los resultados, 
aunque los pintores no tienen que temerlo. 
 El día que te interesa hacer una cosa por un procedimiento te entregas a él y es-
peras que te dé lo que le pides y ya está. En general, en el arte chino, no tienen tendencia 
a salir del papel ni a resolver cosas que no sean casi en blanco y negro, en una gama muy 
corta. Eligen los argumentos por la facilidad en que puedan ser traducidos a la pincelada 
de esos pinceles largos que usan, por ejemplo los de bambú. Se ha llegado a una especia-
lización en construir campos de bambú con unos golpes de pincelada, donde cada una, 
es una sola hoja completa de un bambú. Para hacer las cañas y darles volumen, primero 
mojan con mucho agua y luego añaden por una esquina el negro puro para hacer degra-
dados así como lavados de tinta. Aplicado como caligrafía absoluta, puede acabar siendo 
monótono y cercenar un poco las posibilidades. Pero esto no es nunca el problema en 
pintura, todo es monótono si lo usas sin estar en un estado de pasión y sin tener una idea 
clara de cómo solventar las cosas. Todos los métodos son buenos.
 R.- Continuando con el dibujo ¿Qué supuso el desnudo dentro de su obra? En algu-
na ocasión ha dicho que le permitió más libertad. 
 M.Q. - El dibujo de desnudo me gusta mucho, lo encuentro como una disciplina 
en la cual si se ponen cuatro individuos a pintar el mismo desnudo habrá diferencias de 
carácter entre unos y otros. Ocurre irremediablemente y me parece un campo de batalla 
para la expresividad en el cual uno se puede manifestar de mil maneras. Existen otras 
ventajas por ejemplo, cuando uno hace un desnudo está enseñando a la figura en una 
situación intemporal, porque una persona vestida, está vestida como en siglo XX, como 
un pobre del siglo XX, como un snob del siglo XX, o del XVIII o del XV, en cambio al 
estar desnudo tu puedes poner tu energía en otras cosas, en como ocupa el espacio, en 
los ritmos del cuerpo, en cómo los organizas para que el cuadro crezca y quede trabado 
de una manera para que acapare la vista del que mira. Al hacer un desnudo, consigues 
meterte en una situación de esencialidad en la construcción de la obra, porque hay mu-








 R.- Una última pregunta, en 1988 estubo en Roma. ¿Qué supuso para usted su 
estancia allí?
 M.Q. - Si, estuve viviendo tres meses en Roma en una finca de un amigo. Fui por 
mi cuenta, continuamente estaba pensando en ir...
 Allí, la directora de la academia me invito a cenar. Fue entonces cuando me ofrecie-
ron, si quería ir pensionado, pero en aquel momento no me venía bien, sólo pase una tempo-
rada. Posteriormente en el año 2002 realicé la exposición titulada “Don Quijote ilustrado”.
 Siempre he creído que los romanos habían hecho una cosa que me gustaba con 
respecto a lo que habían hecho los griegos, y es que añadían a la pureza clásica una 
especie de alegría de vivir, un estilo narrativo en la pintura como lo que se puede ver 
normalmente en los frescos romanos. No sé, lo de Pompeya siempre tiene una influencia 
griega, pero tiene unas narraciones muy domésticas, muy alegres, muy fácilmente digeri-
bles como si fueran poemas, siempre me gustó mucho el sistema de la pintura al fresco, 
es un sistema que exige de uno mismo la abreviación en el procedimiento. Hay que tener 
la idea muy clara y hay que desarrollarla normalmente con pocos colores y con mucha 
eficacia, ir al tuétano de lo que estas contando y no perderse con adornos, ya que a ve-
ces, en la pintura que permite una elaboración más lenta uno se enamora de pequeñas 
cosas que no son importantes y luego recargan la obra innecesariamente. Así que sí, me 
encontré en Roma muy bien y perdí el miedo a inventar situaciones, historias y a hacer 
composiciones en la que pasaban cosas, como siempre pasan en las culturas mitológicas. 
En aquel momento, esta creatividad de composición me pareció algo muy oxigenante, 
me gustó y me sigue gustando.
 R.- ¿Estaba todo el día trabajando?
 M.Q.- No, fui con la idea de no trabajar nada, pero al final me vine cargado de 
dibujos. Estaba en la que era la vía Augusta, en un chalet en las afueras, que además tenía 
una torre que había sido una torre de defensa de la muralla exterior del Vaticano, cuando 
tenía un terreno más grande. Desde allí cogía un autobús que me llevaba al centro e iba 
andando a donde fuera, a dejar encontrarme las cosas. Ni siquiera busqué donde esta-
ban los museos sino que iba andando hasta que me los encontraba pero ¡es que Roma 
es tan fascinante! te metes en cualquier vestíbulo de cualquier casa del centro y hay 
restos romanos puestos en las entradas, tienen sarcófagos como fuente interior de los 
patios y todo tiene ese encanto existencial que a mí me sigue emocionando mucho. En 
Roma han tenido el buen gusto de no revocar con pintura plástica las fachadas antiguas 
pintadas al fresco y tienen una vejez tan extraordinaria los muros de la Roma vieja, que 
siempre es una delicia. Roma es muy bonita. A posteriori, hay secuelas de aquel viaje que 








 R.- ¿Sigue con los monstruos de la última parte?
 M.Q.- No, las tres historias de monstruos y señoras ya lo he dejado de lado, ya lo 
que tenia en la cabeza lo he hecho. 
 Ahora no tengo en este momento en la cabeza una idea florida y fantástica para 
ofrecer algo extraordinario, yo creo, que esto es el resultado de comprender, que lo ex-
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EN UN JARDÍN PÚBLICO
¡Escuchadme; ¡Escuchadme! !Paraos y escuchadme ilusos! ¿Por que me miráis 
tan extrañados? ¿Acaso he detenido vuestras andantes cavilaciones? 
Atendedme unos minutos y veréis cómo cambia el rumbo de vuestros pensamientos.
Estáis en la plena Era del Progreso, y os sumergís en ella. Os halaga íntimamente 
todo lo nuevo, un invento, un moderno automóvil, un gran rascacielos. Os sentís 
formadores de una época, pero decidme! ¿Sabéis lo que pretendéis? 
La diferencia de nuestra civilización al estado salvaje no existe, ¡os digo que no 
existe! ¡Nuestros fines primordiales son los mismos que los del hombre Prehistórico! 
sólo cambian los medios de llegar a ellos. Estos medios son más refinados, más actuales, 
resumiendo, más modernos. Pero esto nos lleva siempre al mismo sitio: la lucha por la 
subsistencia, el amor a nosotros mismos, la búsqueda del placer, comer, dormir, bailar, 
pisotear sentimientos para levantarnos sobre ellos.
Y con todo, ¿Qué hemos ganado? ¡Nada! ¡Hemos perdido mucho!
Estáis ciegos, vuestros ojos no ven más que luces de neón, pantallas de cine, paisajes 
falsos que llenan vuestro espíritu, creéis que el progreso suplirá la Divina Naturaleza, a la 
cual pertenecemos y que respira en nosotros mismos, al matarla morimos.
Ya no se canta a la Belleza, ya no se siente el goce de lo humildemente bello, 
nadie escucha la música del campo, ni llora al sentir el lamento de los bosques, ni ríe al 
beso de la lluvia.
Amad al sol que juega con sus dedos de luz entre las oscuras frondas, y amadlo 
porque se baña en los estanques y amad los colores que despierta su mirada, amadlo 
porque es digno en su inmensidad.
Disfrutad de la brisa que mece los trigales llamándoos al sosiego, oíd al viento 
que os predica reflexión, cantad al aire que os acaricia.
Y no améis sólo estas que han sido mil veces tema del poeta, amad al desierto, 
símbolo de la inmensa paz, y el ciprés, que no es tétrico sino solemne y sublime como 
una oración que se eleva a lo infinito. Amadlo todo, todo lo creado.
Me estaba desviando... El progreso, sí, el progreso debe existir, debemos luchar 
por el progreso, pero no el que ambicionáis vosotros, sino un progreso interno, hacia 
dentro, buscando el desarrollo la sensibilidad, del intelecto, la prosperidad del espíritu.
Desgraciadamente es muy difícil el florecimiento de estos valores eternos; puede 
que por esto, por ser eternos.










La voz se quebró. Un guardia sacudió los hombros del excitado orador, y este 
pareció volver de otro mundo, el brillo febril de sus ojos desapareció entre la gente, sin 
ruidos, como un fantasma.
¡Era un loco!
Madrid 28 de Octubre de 1965. 
Matías Quetglas










LA PINTURA Y EL MODELO
 Siendo jovenzuelo, cuando soñaba con ser pintor, me imaginaba a mí 
mismo con aires de bohemio, sombrero negro y pajarita al cuello, absorto frente a un 
lienzo descomunal, mientras al fondo, una luz cenital dejaba ver las carnes de una bella 
joven dormida en el más tierno abandono.
Nunca tuve sombrero, ni corbatín, pero aún recuerdo aquella escena idílica, 
quizás la primera obra (imaginaria) de un imberbe pintor figurativo.
Vinieron después años de febril aprendizaje. Eran muchas las ganas de ser y de 
saber. Vino barato y largas discusiones. Hablábamos de vanguardia, de nuevos lenguajes, 
de originalidad, de la función del artista en la sociedad... Los que nos iniciábamos en 
la figuración teníamos también nuestros errores. Herederos de la primera abstracción, 
conservábamos de ella el temor a la anécdota y el desprecio a lo ilustrativo. El Realismo, 
para ser nuevo, debía inaugurar una nueva iconografía, hallar caligrafías y códigos inéditos.
Hoy estos conceptos, aún sin desdeñarlos, no me sirven; su apriorismo me pone 
en guardia. Sólo frente al cuadro, deseo simplemente dejar que yo y lo otro hagamos 
amistad. La luz, el espacio y el tiempo son siempre los testigos. A priori me queda una 
sola voluntad: la más profunda ingenuidad.
Tal vez por esto, he vuelto los ojos a mi antigua visión de adolescente para 
preparar esta exposición que he titulado: “LA PINTURA Y EL MODELO”, haciendo 
un juego de palabras con la célebre serie de Picasso.
LA PINTURA, no como un grafismo gratuito, ni como un lenguaje que se 
explique solo a sí mismo, sino como un suceso donde por la gracia de la interiorización 
y del deseo, las apariencias se trocan en realidad del espíritu.
EL MODELO, no como sujeto de academia, sino como una presencia viva y 
misteriosa, ajena y huidiza, que ansiamos conquistar tras amorosa batalla en un terreno 
de nadie y de feo nombre: el Cuadro.
Juntarlo todo: la imagen con su sombra, materia y alma, esencia y apariencia, 
claridad y penumbra, pintura y realidad... y sentarse luego a disfrutar del agridulce guiso.
Para acabar, pago aquí gozoso tributo a aquellos que pintaron a pintores: 
Rembrandt (celebrando la pintura con Saskia en sus rodillas), Velázquez, (contemplándose 
desde la afectuosa distancia con que miró a las meninas), Bacón (representándose como 
un Van Gogh que corre los caminos en pos del vértigo), Picasso (re-inventor del género, 
que nos hizo ver a pintor, pintura, modelo y vida como una sola cosa), y a tantos otros 
artistas que en su día eligieron el acto de pintar como argumento. 
Matías Quetglas
Catálogo exposición, Galería Juana Mordó, 1983.
Catálogo exposición, Primera retrospectiva, Església del Roser, Ciutadella de Menorca, Palau Solleric , Palma de 
Mallorca, 1986.











 Me preguntan mis amigos el por qué de mi inclinación por lo figurativo. Les 
contesto que soy un payés que sólo cree en lo que ve. No es del todo cierto, pero tampoco 
es mentira.
 Las cosas que me emocionan las recibo a través de las apariencias. Los sentidos 
perciben las formas como emisarias de la sensación y el sentimiento.
 Hallo en lo real el léxico más próximo y más universal, tanto para expresarme 
como para ser entendido.
  Sólo en la figuración he encontrado la posibilidad de elaborar cierta dimensión 
del tiempo.
 En pintura, el tiempo se hace presente, paradójicamente, por la “detención” en un 
momento preciso, del suceso representado.
 La luz y el espacio son espectador y escenario del acontecer constante de la vida.
 La sombra proyectada por un árbol, me ha hecho comprender que sabía dónde 
estaba el sol.
 Me sugestiona más la luz que el color. La luz es causa y el color consecuencia. El 
color que se convierte en luz en un cuadro, es color figurativo. La luz es abstracta como 
las ideas. Ambas necesitan de la forma para evidenciarse.
 La luz que me interesa no está en la pintura figurativa en general, ni en toda la 
Realista en particular. Está en el aire y su virtud es tal que sirve de hilo conductor entre 
lo más interior del hombre y la realidad externa a sí mismo.
 La narración y la descripción son patrimonio exclusivo de lo figurativo. No hay, 
pues, que temerlas, sino incorporarlas.
 Se puede utilizar la anécdota como si fuera un lápiz. Mirad si no a Picasso.
 No puede despreciar la pintura de “asunto” quien haya visto “La ronda de noche”, 
“Las Meninas” y el “Guernica”.
 Se acusa al realismo de conducir irreparablemente; a lo sentimental. Soy un sen-
timental. ¿Qué puedo hacer?
 Entre un cuadro motivado por una idea y otro por un deseo, me quedo con el 
segundo, aun sin verlos.
 El deseo es el principal motor de la pintura. 
 Cuando deseo y realidad se funden en un cuadro, el resultado suele ser emocionante.
 La buena pintura es sabia e ingenua. No sé si “ingenuo” y “genuino” tendrán el 
mismo origen del latín. Para el caso no importa, cuando digo lo ingenuo quiero decir: lo 
que sale de uno con candor y sinceridad.
 La honestidad es indispensable en pintura, pero no basta. Nada se puede esperar 
de un pintor si además de honesto, es tonto.
 La honestidad de un artista es de una clase especial: el loco que pinta como un loco, 
el perverso que hace cuadros perversos y el violento de pincelada agresiva, son honestos.
 Servirse de figuras y objetos como excusa para utilizar el color, me ha parecido 










 La originalidad, como se entiende ahora, me interesa poco. Demasiados pintores 
han gastado su ingenio en buscar en el mosaico de nuestra cultura el hueco todavía “no 
hecho”. Han dado más valor a la “novedad” que a su propio sentir. 
 La originalidad a priori, da siempre frutos vanos. Sólo quien, cuida de lo suyo y 
no pierde el tiempo en perseguirla, la verá brotar con salud, si tiene suerte.
  Todo artista elige sus normas de juego: puede partir del cubo y del cilindro, 
entregar el pincel al subconsciente, utilizar fenómenos ópticos o seguir las leyes de lo 
aparente. En cualquier caso, el milagro ocurre cuando el juego deja de serlo.
 El juego, en arte, es una aventura existencial.
 El arte es siempre lúdico, pero no hay que confundir ludismo con frivolidad.
 Un cuadro está terminado, cuando puede vivir sin mi compañía.
 No creo que la Pintura sea sólo pintura. Esto es sólo el requisito mínimo indispensable.
 La técnica es muy importante. Un cuadro que sólo está bien hecho, es que está 
mal hecho.
 Ni la función de la pintura ni la de un sofá son decorativos, aunque ambos que-
den muy bien en una casa.
 Quien me compra un cuadro y le pone un marco horrible, mejor haría devol-
viéndolo y buscándose otro más adecuado para su marco.
 Me parecería más razonable que todo el mundo pintara a que todo el mundo 
comprara cuadros.
 No se pintan retratos. Lo lamento, nadie quiere conocer a nadie.
 El retrato fotográfico es un breve discurso. El retrato pictórico una larga conver-
sación amorosa.
 Los tiempos son eclécticos. Es una suerte. Por fin habrá un sitio para mi pintura 
épica, la narrativa y la sentimental.
 Hay una vanguardia, académica y retórica, que se escandaliza antes que una monja.
 Lo que no me gusta de la vanguardia es que sea un vocablo bélico.
 Ser contemporáneo no es sólo fácil. Es inevitable. Lo más personal es lo más universal.
 Una reunión de artistas se convierte en Babel cuando se nombra la belleza. No es raro, 
en cada boca forma distinto significado. Unos la desprecian, otros le dan otro nombre: 
verdad, poesía, compromiso, sensualidad... Algunos, pudorosos no la citan y otros pien-
san que no están los tiempos para coqueteos con la tal señora. Pero en la soledad del 
trabajo, esperan la visita de tan versátil e incalificable figura.
La belleza admite todos los adjetivos. Puede ser cruel, tierna, fría, cálida, morbosa, salu-
dable, vital, perversa, moral, ostentosa... Pero siempre es fascinante.
 Sueño con lograr un cuadro tan profundo que cause vértigo.
 Me parece más realista Tapies cuando a un cartón lleno de agujeros lo llama 
«Cartón perforado» que Courbert cuando titula a un montón de colores dispuestos de 
cierta manera “El desesperado”. Los que jugamos al juego de las apariencias debiéramos 
ser llamados “Magos” o “ilusionistas”. Pero sería más paradójicamente exacto llamarnos 
“Abstractos”. Porque, ¿quién sino nosotros trabaja con materiales tan informales e intan-










 Los conceptos que más me importan en pintura son aplicables a todas las épocas 
y a todas las tendencias.
 El arte es siempre crónica y testimonio. Quisiera que el mío fuera un testimonio 
de afecto. 
Matías Quetglas
Catálogo exposición, Caja de Ahorros Provincial de Zamora, 1983.
Catálogo exposición, Primera retrospectiva, Església del Roser, Ciutadella de Menorca Palau Solleric , Palma de 
Mallorca, 1986.











 Durante el verano del 88 viví dos meses en Roma.
 No buscaba las fuentes de nuestra cultura mediterránea ni pretendía penetrar 
en la sabia vitalidad del mundo antiguo. Sólo quería un lugar ameno donde perderme, 
quería andar mucho. Y pensar mientras andaba.
 De verdad que anduve mucho, pero pensé muy poco, porque todo me estimulaba 
a hacer más que a pensar.
 Sucumbí sin resistencia a la seducción de Roma. Como tantos artistas a través de 
los tiempos, ya no quise ser yo sino una caja de resonancia de los ecos que la ciudad me 
mandaba. Trabajé al dictado, enajenado.
 Dibujé y pinté mucho, sobre papel, como conviene a un artista que viaja sin 
maletas. El papel sintonizaba bien con mi ligereza de ánimo y estuvo siempre presto 
cuando llegaba la urgencia de atrapar sensaciones fugitivas, el deseo de dejar señal de 
alguna cosa.
 Este estado beatífico se prolongó otros dos meses en la isla de Menorca.
 El cuerpo principal de esta muestra está compuesto con obras de este período. 
Me alegra poderlo presentar todo junto como evocación de uno de los períodos más 
gratos de mi vida.
 He tenido el privilegio de subir al andamio de la Capilla Sixtina y he tocado 
-con discreción- el trasero de Adán de Miguel Ángel. He disfrutado en Pompeya de 
unos frescos magníficos que no se enseñan normalmente al público y he contado con 
unos amigos -Merche y Ángel- que me ofrecieron el laurel, el peral, un mantel rosa y 
otro azul y sobre todo, su hospitalidad romana.
 A ellos dedico esta exposición.
Matías Quetglas
Catálogo de la exposición Matías Quetglas, Obra sobre papel, 1988-1989.











 ¿Qué maquina el pintor mientras trabaja?
 Quisiera verme desde fuera, avanzando y retrocediendo frente a un cuadro, a 
veces febril, a veces concentrado y en algunas ocasiones, hipnotizado.
 Y sobre todo, reconstruir los pensamientos que han seguido a cada pincelada, a 
cada gesto, a cada corrección, a cada atrevimiento. Porque sospecho que el empedrado 
de divagaciones absurdas e incontrolables a las que el artista se abandona, imprimen 
más carácter y dan más perfume que el más sofisticado y perfecto aparato teórico que se 
puede inventar.
 Reconstrucción difícil, porque en cuatro horas de pintura brotan más pensa-
mientos que brochazos.
 Sin orden, se entrelazan conceptos, intuiciones, vagas ideas filosóficas, números 
de teléfono, recuerdos, disquisiciones técnicas, listas de compras, interjecciones, teorías 
de la Felicidad, vértigos metafísicos, estrategias, chistes. Todo esto entreverado con in-
termitentes llamadas a la mano: este verde, más oscuro; esa pincelada, más larga y tensa; 
el fondo más alegre; ese volumen, más dramático; ¿el horizonte?, sólo sugerirlo; añadir 
más negros...
 Ahora elucubro más que cuando pintaba del natural, y me gusta. El modelo 
mandaba demasiado y a veces no daba satisfacción a mis inclinaciones.
 Me sentía como un notario que al levantar acta de un suceso, se esmera en deli-
mitar con claridad todos los hechos. Pero al mismo tiempo deseaba que aquel documen-
to fuera como el Cantar de los Cantares. Era un discurso de humildad y una esperanza 
de que mi entrega fuera premiada con un milagro.
 Aún creo en los milagros. Imagino cuadros con virtudes sanadoras, obras mara-
villosas que vencerán a la muerte, pinturas que harán conocer la Plenitud y la Felicidad 
a quien las contemple.
 Pero algo hay en mi trabajo que ha cambiado. Lo siento como una llamada vi-
tal, como un impulso biológico. Y veo el cuadro como una playa y la pintura como las 
huellas de una amorosa contienda: hogueras humeantes, cicatrices, despojos y cenizas. 
Señales en la arena que son el rastro de mis pasiones, mis sueños y mi melancolía.
Matías Quetglas
Presentación del Catálogo de la exposición en la Sala Imagen de la Caja San Fernando. Sevilla, 1990.
Catálogo exposición de la segunda retrospectiva de M. Q., itinerante por las Islas Baleares, “Sa Nostra” Caixa de 
Balears, 1995-1996.











 Me gusta mirar.
 Me gusta pensar.
 Me gusta pintar.
 Me gusta ver crecer un cuadro.
 Para mí, lo físico es metafísico.
 Busco la plenitud.
 Todo lo representado, además de ser, significa.
 Lo que no significa es insignificante.
 El color provoca emociones cuyo nombre no está en el diccionario.
 El cuadro es la huella de mi relación con la vida, no la vivisección de un modelo.
 Si el deseo encuentra la forma que le corresponde, el cuadro resplandece.
 La belleza es cosa del espíritu.
 Un cuadro respira bien cuando al principio sé darle a entender lo que quiero de 
 él y al final sabe indicarme lo que necesita de mí.
 Mi pintura es sentimental, en eso voy contracorriente.
 Sufrir pintando es un mal. Abandonar cuando se sufre, una mezquindad.
 La pintura es mi absurda manera de torear la muerte.
 Quiero ser alquimista.
Matías Quetglas
Texto escrito para el libro Realismos. Arte Español Contemporáneo, editado por Ansorena. 1993. 
Catálogo exposición de la segunda retrospectiva de M. Q., itinerante por las Islas Baleares, “Sa Nostra” Caixa de 
Balears, 1995-1996.










PAU FANER, UN SURTIDOR DE IMÁGENES
 Aquí le tenéis, con su aire quieto. Somos amigos desde hace muchos años y 
siempre que le veo me pregunto de dónde le brota a este hombre reconcentrado el río 
inacabable de imágenes que hasta hoy nos ha regalado. 
 Lo veo como una estatua en medio de un estanque, una estatua con un agujerito 
-acaso en el ombligo, o en medio de la frente- por donde surge un caudal continuo de 
agua que viene de muy adentro.
 Es un surtidor y no debe preguntársele cuáles son sus postulados estéticos ni sus 
compromisos morales. El seguirá manando como una fuente, absolutamente irresponsa-
ble de la música del agua, irresponsable de la riqueza que nos da. Pau Faner ha pintado 
toda su vida y lo hace igual que escribe: dejando flotar imágenes sin preocuparse de su 
coherencia, sin buscar justificación, porque sabe -estoy seguro- que por debajo de sus 
estallidos visionarios se halla el latido de la sangre, el tic-tac de la existencia. Quienes 
aman la obra literaria de Faner verán que él siempre es el mismo, haga lo que haga, y que 
sus cuadros son como una novela de una sola página, del mismo modo que sus escritos 
son de una plasticidad extraordinaria.
Matías Quetglas











 Hace muchos años, apenas iniciado en la escultura, realicé un pastel al que puse 
por título El escultor ciego. Era un homenaje a la sensibilidad y la sabiduría de los dedos.
 Por eso, cuando la ONCE me ofreció exponer en su Museo Tiflológico, lo pri-
mero que se me ocurrió fue acercarme al estudio e intentar ver con los ojos cerrados cada 
una de mis esculturas.
 Me quedé sorprendido. Las esculturas eran diferentes en la oscuridad. Sin el am-
paro de la luz, que rige el claroscuro, sin la captación global de cada pieza, apenas podía 
reconocer mi trabajo. Lo táctil quedaba en primer término, la rugosidad o lisura de la 
superficie se convertían en el principal factor de comunicación.
 Me quedé algo desconcertado, pues donde con los ojos veía la blandura de la 
carne, los dedos descubrían la dureza y frialdad del bronce y donde los ojos reconocían 
una cabellera, los dedos afirmaban la aspereza de un campo recién arado.
 Fui antes pintor que escultor. Y si empecé a modelar fue por un deseo de hacer 
tangible lo visible, por la voluntad de dar cuerpo y peso a la imagen, que en pintura es 
sólo representación sobre un plano. La ilusión de volumen en pintura es un artificio, 
una maquinación para engañar al ojo. El relieve, el bulto, dan a la escultura su verdad 
elemental: una presencia ineludible.
 Amasando y modelando el barro, los dedos son diez ojos. Ojos miopes que mi-
ran muy de cerca y que miden con el empeño de un agrimensor.
 Los ojos de la cara aprecian otras cosas: el perfil cambiante de una pieza, los bri-
llos, las luces y las sombras. Los ritmos enlazados de los planos, la disposición del espacio...
 El resultado de “la inspección nocturna” en el estudio fue un sentimiento de in-
quietud. Estaba como un principiante, temeroso de que mis obras no fueran adecuadas 
para trasmitir su fuerza a un público invidente. Llamé a D. Miguel Moreno Torbellino, 
director del Museo Tiflológico, para que verificara con sus dedos mi trabajo. Fue una 
mañana que no he de olvidar.
 Una por una todas las piezas pasaron por sus manos. Parecía que las leyera, que 
las auscultara. Los comentarios acompañaban el recorrido de sus dedos. Observaciones 
sobre la forma, las estructuras, la composición; matices muy sutiles, incluso análisis del 
aspecto psíquico de un rostro bastaron para difuminar mis dudas.
 La exposición fue concertada. Y yo he aprendido que las manos de un escultor 
ven menos que los diez ojos de un ciego.
 Quisiera con esta muestra celebrar la memoria de mi suegro Marino Santos, ocu-
lista de Zamora que hasta los 90 años ejerció su profesión con pasión, sabiduría y afecto.
 Verano de 1995.
Matías Quetglas
Presentación del catálogo de la exposición de M. Q. en el Museo Tiflológico de la ONCE. Madrid, 1995.
Catálogo exposición de la segunda retrospectiva de M. Q., itinerante por las Islas Baleares, “Sa Nostra” Caixa de 
Balears, 1995-1996.











 El estudio está lleno. Arrimados a la pared, tocándose unos con otros, los cuadros 
recogidos para esta exposición se dejan ver como un tebeo, viñeta a viñeta. Parece que 
cuenten la historia del mundo en un larguísimo mural. Más de cien figuras, concentra-
das en su propio ser. Y también pájaros, ovejas, caballos, gatos y toros. Una multitud.
 Están pintados de memoria (salvo tres), o de imaginación como prefiere decir 
Pau Faner, o de “cap” como decimos en Menorca.
 La imaginación es una herramienta para reconstruir mi memoria emocional, la 
presencia de algo que no tiene imagen propia pero que es real y que necesita de la inven-
ción y la escenificación para manifestarse.
 Esa invención vale muy poco si no se viste con el magnífico poder del Arte. 
Conseguir que la pintura sea “PINTURA” es la verdadera batalla, el empeño en el que 
más temo zozobrar.
 LA MEMORIA es esquiva, LA PINTURA también.
 A veces sospecho que trabajo sólo para verificar que tengo alma, que tengo histo-
ria, que tengo moral. Y mientras paseo ante este rosario de cuadros y esculturas, me veo 
como un hombre sin corazón que está acumulando materiales para fabricarse uno, que 
le hace falta.
 Dice también mi amigo Pau que soy irreverente. Agradezco el adjetivo. Ni a mí 
se me hubiera ocurrido y creo que es cierto: No me agacho ni ante mis propias ideas, ni 
siquiera ante los clásicos, que tanto estimo. Sólo soy fiel a un aroma que no sé describir 
-y si supiera, no lo haría- y que pretendo que emane de mis obras.
 Asir ese olor es mi tarea y de ahí las diferentes formas de ejecución de mi trabajo. 
El pájaro que quiero cazar necesita de red o de escopeta según las temporadas, y en esto 
no tengo manías.
 Busco la sabiduría. 
 Comprenderán que aquél que busca es porque no ha encontrado. No es grave. 
No pierdo la esperanza; y mientras, el pulso sigue y los afanes continúan.
 Y como hasta aquí he estado muy solemne, para acabar y aligerar, les ofrezco 
una pequeña amenidad: entre las figuras de la exposición se encuentra una que tiene dos 
manos derechas y dos pies derechos.
 Si les divierte, búsquenla. 
Matías Quetglas
Catálogo exposición de la segunda retrospectiva de M. Q., itinerante por las Islas Baleares, “Sa Nostra” Caixa de 
Balears, 1995-1996.











 En arte, el realismo es imposible. Incluso los que se llaman realistas buscan in-
crustar su mundo interior en el mundo real. Habría que buscar un adjetivo diferente 
para este tipo de figuración, caracterizada fundamentalmente por el respeto hacia las 
apariencias, por el afán de que lo representado sea creíble. Durante muchos años pinté 
del natural, con el propósito de penetrar en el modelo hasta extraer de él lo que pudiera 
tener de metafísico, y mi trabajo sí era entonces englobable en este concepto. Pero un 
día pensé que para llegar a lo metafísico, no tenía porqué doblegarme a la servidumbre 
de la fidelidad absoluta. Empecé a trabajar sin modelo, a reconstruir mi relación con el 
mundo y con la vida desde la memoria. Y estoy satisfecho de haberlo hecho, porque el 
estar delante de un cuadro se ha vuelto mucho más emocionante.
 Sin embargo, los primeros ensayos en este sentido fueron dificultosos, porque era 
incapaz de proyectar adecuadamente unas sombras bien dirigidas, así que decidí mode-
lar de memoria figuras para poder proyectar sobre ellas unas luces naturales. A medida 
que me fui soltando, las luces se hicieron más extrañas, incluso contradictorias, siempre 
para crear el clima que pretendo.
 Al dejar de pintar del natural, ocurrió automáticamente que, en lugar de pintar 
un individuo concreto, pinté hombres y mujeres. Es algo que no me planteé como teoría, 
sino que vi que iba ocurriendo, y no me desagradó. A la vez, los referentes de la tradición 
artística fueron apareciendo más y más en mi trabajo. Porque, al tener que memorizar 
mis emociones, mis gustos y mi acervo cultural, todo en un cuadro, me alimento tanto 
de una puesta de sol como de una pintura renacentista que haya podido ver. Pero no me 
siento atado a cosa alguna; son fuentes de motivación.
 Y como parte de esa tradición cultural, hallé la capacidad comunicativa del mito. 
Considero los mitos como lugares comunes del espíritu. Tienen la rara virtud de ser 
comprensibles, aunque no se sepa muy bien de qué están hablando. Lo que me gusta de 
la pintura mitológica es el aire de suceso extraordinario. Pero no me he dedicado real-
mente a pintar mitología; en todo caso, a inventar escenas que tengan aroma mítico. El 
aire trascendental de un acto cotidiano. Es algo que tiene que ver con el Mediterráneo, 
un lugar donde se siente lo más prosaico como algo divino y donde se entiende que los 
dioses son unos sinvergüenzas.
 La luz es fundamental en mi pintura. No persigo una iluminación realista, sino 
metafísica, que ayude a crear un clima más espiritual que creíble. En los últimos años las 
luces se han hecho más dramáticas, se han creado contraluces, auras. Ha sido una lucha 
por huir del color local, por encontrar un camino en el que el magnetismo de la situación 
que quiero sugerir sea inmediato. Cuando repaso con un color luminoso el perfil de una 
figura, el halo que aparece le da un carácter no naturalista. He ido haciendo mi paleta más 
brillante, más viva, para que, al flotar entre masas de tonos neutros y sordos, fosforezca.
 Me sigue interesando la realidad, sólo que ahora comprendo su multiplicidad de di-










Busco el lugar de encuentro exacto entre lo exterior y lo interior, la realidad de mi vida 
interna incrustada en un mundo de apariencias, adecuadas para la comunicación.
 Por otra parte, encuentro alguna virtud en el obligado estatismo de la pintura. La 
congelación de la imagen provoca la sensación de tiempo detenido y siempre me ha gus-
tado elaborar esta sensación en mi trabajo. Es como nombrar la eternidad. Pinto figuras 
porque con ellas tengo más capacidad de intervención a la hora de imaginar escenas y 
actitudes. El bodegón es inerte. El realismo ha hecho uso de él precisamente por eso, 
porque no se mueve, lo que lo hace perfecto para pintar del natural. Durante dos o tres 
años pinté únicamente bodegones en Menorca. Pero ahora, cada año pinto sólo uno para 
celebrar la llegada del buen tiempo. Es un rito personal.
 El deseo es el motor del arte. Uno de los temas que mejor representan ese proce-
so es el del pintor y la modelo, que he tratado frecuentemente. He pasado la mayor parte 
de mi vida encerrado en el estudio, mis experiencias plásticas y mis experiencias vitales 
ocurren en el mismo lugar. No es de extrañar que ese tema tenga tantas implicaciones 
personales para mí. Tiene un valor significante. Me gustaría que mi trabajo se entendie-
ra como una celebración de la vida; querría conseguir hacer pinturas vitales y llenas de 
pulso. Pero es difícil.
Matías Quetglas
Realidade, realismos, catálogo de la exposición colectiva que tuvo lugar en el Auditorio de Galicia (Santiago de 
Compostela), 1997.
Catálogo exposición de M. Q. La plenitud, tercera retrospectiva, itinerante por Menorca , Ciutadella, Sala de expo-
siciones El Roser y Sala de Cultura “Sa Nostra”, Maó, Museo de Menorca y Sala de Cultura “Sa Nostra” y Palma de 
Mallorca, Centro de exposiciones Ses Voltes, 2005-2006.












 De nuevo en el campo, pintando. Otra vez el zumbido de los insectos a mi alre-
dedor. Las moscas transitan por el cuadro atraídas por la humedad de las pinceladas.
 Me gusta este hervor de vida en el estudio. Hay bichitos por todas partes y me 
siento como ellos mientras paseo la brocha por una zona y otra del tablero, trazando 
caminos sin norte que al cruzarse van definiendo los perfiles vivos de la pintura.
 Los cuadros esbozados que he traído me están pidiendo más vibración, más co-
lor, más alegría.
 La ciudad y el invierno propician la elaboración mental del Arte. Allí, el pensa-
miento y la memoria. Aquí también, pero conmovidos por impulsos sensoriales: la luz 
cambiante del paisaje -que se aparece inmenso ante mi ventana-, los olores, los trinos y 
una naturaleza pujante que me da ejemplo.
 Julio
 Los días largos. La temperatura perfecta y los cuadros creciendo a borbotones, 
dóciles a veces y otras tan autónomos que diría que se hacen a sí mismos. 
 Quiero ver el desnudo como un paisaje desnudo.
 Agosto.
 Tenemos albañiles en la casa grande... Han tirado tabiques y abierto boquetes. 
Es fascinante ver cómo cambian los espacios y las luces. También en Arte hay que hacer 
esto alguna vez: cambiar de sitio la puerta principal.
 Recuerdo cuando miraba la Realidad como a una diosa y la servía con humildad. Hoy 
la trato como amante y no como siervo. Creo que ella lo agradece y yo estoy más contento.
 Septiembre
 A veces me desborda la belleza que me envuelve. El campo está hermoso y envi-
dio su esplendor irresponsable. Mejor no competir, mi papel es otro. Si hay un terremo-
to, mi mano será el sismógrafo y el cuadro la huella de la conmoción. De mi conmoción.
 El sentimiento no es materia y el pensamiento tampoco. El valor del Arte está 










  Me importan poco las diferencias entre lo figurativo y lo abstracto, entre 
lo primario y lo conceptual. Sólo distingo -sin certezas- entre lo significante y lo insigni-
ficante. Y rindo pleitesía a todos los artistas -vivos o muertos- que me han tocado el alma.
 El prado empieza a verdear. Urracas y estorninos adornan el paisaje.
 Octubre
 El invierno se anuncia y un ciclo se cierra. Afuera, están podando las acacias y el 
estudio se llena del olor de las ramas quemadas. Mientras, voy mirando los cuadros de 
uno en uno y firmándolos. Firmar es despedirse. Me da pena. 
 Dos cuadros no pasan el examen, dormirán hasta el año que viene.
 Hay que volver a la ciudad. Las obras serán fotografiadas, enmarcadas, embala-
das y expedidas. Se van de mí para dejarse ver por otros ojos.
 Esta vez, los ojos de Bilbao.
Matías Quetglas
Catálogo exposición, Galería Juan Manuel Lumbreras, Bilbao,1998.
Cuadernos Guadalimar, Nº 45, 2004.
Catálogo exposición de M. Q. La plenitud, tercera retrospectiva, itinerante por Menorca , Ciutadella, Sala de expo-
siciones El Roser y Sala de Cultura “Sa Nostra”, Maó Museo de Menorca y Sala de Cultura “Sa Nostra” y Palma de 











 La ventana de mi estudio enmarca un vastísimo paisaje que a esta hora se adorna 
con los suntuosos colores del atardecer en primavera: naranjas y amarillos fosforescentes 
entre grises incorpóreos. ¿Porqué me atrae más una luz que otra? ¿Como funciona la 
mecánica de la emoción? ¿Como convertir esto en pintura?
 Soy un hombre razonable. ¿Porqué, entonces, pretendo hacer caber el mar en un 
cubo?. Quizás no se puede ser artista sin ambicionar lo imposible. No puedo reconstruir lo 
que me atrae pero puedo dejar la huella de mi lucha por lograrlo. Testimoniar que he sentido.
 Un cuadro es esto: vestigio de una batalla.
 La vida es el vino y el cuadro una copa vacía cuyos posos evidencian que he be-
bido, que la vida emborracha y la ebriedad es un sueño de belleza.
 El cuadro en blanco y yo -pescador obstinado- tendiendo mis redes con la es-
peranza de atrapar en el vacío del lienzo todo el latir del mundo, ese pez de escamas de 
colores que hace lo que sabe -y sabe mucho- por escurrirse de entre mis artes.
 El sol sigue su camino y mientras escribo, las sombras dominan el paisaje y el 
cielo se empasta de oro y carmín: los últimos rayos tiñen de rojo el lienzo. Es fascinante.
 Cuando oscurezca, empezaré a pintar. Bajo la luz eléctrica el lienzo será blanco 
de nuevo y entonces la memoria se activará.
 No voy a pintar un paisaje. Pintaré una mujer cuyo cuerpo sea todo el cuadro. 
La imagino fuerte y tranquila, abandonada al placer de ser mirada y mirándome a la vez 
desde la tela.
 Dibujaré cada perfil y cada pliegue una y otra vez hasta que cada línea evoque 
una hora emocionada de mi vida.
 Luego, he de vestir el cuerpo de colores y bien quisiera que fueran los de esta 
tarde que se ha ido.
 Todo para parar el tiempo y perpetuar la pasión.
 La Verdad es verdadera, la Realidad es real, pero no entiendo porqué en Arte se 
da tanto valor a estos conceptos, cuando la mentira es real, y los sueños, verdaderos.
 Si la verdad fuera una patata y la realidad un huevo, el Arte sería la tortilla que 
supiéramos hacer con ellos.
 Me gusta mucho mirar. Soy un “voyeur” profesional. 
 Tanto miro que a veces creo que veo.
  Veo la exactitud como algo hermoso.
 La intuición sería la exactitud lograda sin metro ni compás.
 Quisiera atrapar de la vida lo que tiene de perenne. También quisiera cazar lo escurridizo.
 Lo eterno y lo fugitivo. ¿ Cómo conquistarlo con tan pocas armas? Soy un iluso.
 Hablo de metafísica y luego pinto una pareja bailando.
 Creo en la pintura como un proceso alquímico.
 Envidio al torero porque -a veces- consigue instantes infinitos.











 A veces me siento como un arqueólogo, rastreador y profanador de viejos secre-
tos enterrados.
  A veces me siento un naufrago en medio del mar de la pintura. Quien no navega 
no naufraga.
 Lo más difícil: pintar alegremente.
 Lo que más temo: la mezquindad.
 Lo que deseo: conciliar lo interior con lo exterior.
 Otro deseo: pintar lo complejo sencilla y claramente. Si logro hacerlo seré un sabio.
 La Pintura es un oficio solitario. Las crónicas de exposiciones nunca dicen: lo 
que hoy vemos son maquinaciones surgidas en trescientos días de introversión, son las 
pulsiones de un prisionero del Arte que ha grabado en las paredes de su celda, esperan-
zas, sueños y añoranzas.
 No se dice porque es obvio. No hace falta decir: Matías, mientras pintaba este 
cuadro, respiraba. O bien: interrumpió su trabajo veinte veces para comer; lo abandonó 
seis veces porque prefirió dormir. Es obvio que un cuadro crece con horas de trabajo 
sosegado, con horas de desanimo y también con horas de voluptuoso entusiasmo.
  Estas cosas sólo conciernen al artista. El que mira una pintura desea que le ilus-
tren, desea conocer la teoría, la pasión estética, los mecanismos, las normas de juego.
 Hay que conocer el juego que se juega. Hay que saberlo para ganar. Pero con-
viene recordar que la norma es un instrumento y no un fin y que el pintor, solo en su 
estudio, con normas o sin ellas, lo que persigue es la plenitud, la intensidad.
 Sin esta pretensión, la soledad sería vana y suicida.
 No quiero contarles cómo pinto. Ahí están las obras. Si ellas no se explican a sí 
mismas es que he metido la pata.
Matías Quetglas
Navalperal. Primavera 1998.
Catálogo exposición, Sala Pelaires, Palma de Mallorca, 1998.
Cuadernos Guadalimar, Nº 45, 2004.
Catálogo exposición de M. Q. La plenitud, tercera retrospectiva, itinerante por Menorca , Ciutadella, Sala de expo-
siciones El Roser y Sala de Cultura “Sa Nostra”, Maó, Museo de Menorca y Sala de Cultura “Sa Nostra” y Palma de 











 Los hombres miran con melancolía el transcurrir de los días. Yo contemplo el 
paso del tiempo en la evolución de mis cuadros.
 Firmar las obras para una exposición es certificar el pasado inmediato, asumir 
que lo que uno ha hecho es exactamente lo que podía hacer, alegrarse de dejar en el tra-
bajo el pulso de la vida y esperar que algún destello de intensidad quede prendido para 
siempre en la pintura.
  No tengo teoría ni filosofía que ofrecer. Sólo un vago, pero persistente, vértigo 
ante la Belleza y el sentimiento de que si no pinto, no soy.
Matías Quetglas
Del catálogo de la exposición “Erizo de mar”, galería Nolde, Navacerrada, Madrid, 2002.
Catálogo exposición de M. Q. La plenitud, tercera retrospectiva, itinerante por Menorca , Ciutadella, Sala de expo-
siciones El Roser y Sala de Cultura “Sa Nostra”, Maó, Museo de Menorca y Sala de Cultura “Sa Nostra” y Palma de 











 turbio y claro, 
 áspero y cordial, 
 torpe y sabio, 
 anacrónico y moderno, 
 parco y brillante, 
 apático y curioso, 






 Soy eso y más, 
 y tengo suerte 
 porque fuera del Arte 
 tanta contradicción 
 resulta indeseable. 
 Y, en cambio 
 en la Pintura 
 es el fermento 
 donde brota, 
 de mi huerto, 
 la hermosura. 
 Jo sóc 
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Sóc això i encara més
i tinc sort 
per que fora de l’Art 
tanta contradicció 
seria indesitjable.
I en canvi 
en la Pintura 















 REFLEXIONES XINESCAS 
 Vuelvo de China. El desierto del Gobi está bajo mis pies, y en mi cabeza la 
certeza de que, mientras volamos a occidente, la magia de las Montañas Amarillas se 
esfumará ante los asuntos que me esperan.
 En un último intento por mantener el embrujo, evoco el arte chino que he con-
templado, tan apegado a la tradición, a la naturaleza y a la dimensión poética de la vida.
 Sin duda, el arte occidental transita por otros caminos.
 No nos asiste el afán por la excelencia ni la pasión por la belleza. Hallamos virtud 
en recrearnos en la angustia existencial. Nos deleitamos en pensar que vivir es un dispa-
rate y que pintar es un disparate aún mayor.
 Y nos dedicamos al lenguaje, no como medio sino como destino. Lo nuestro es 
la torre de Babel.
 Practicamos un arte muy vivaz, muy atrevido, apasionado y paradójicamente frívolo.
 Esto es lo que me ha parecido leer en los ojos de un maestro chino que miraba 
nuestras occidentales obras en la Bienal de Pekín.
  Y es que el contraste entre lo que hacemos unos y otros es tan notable que me-
rece reflexión. ¿Por qué para un chino nuestro arte es frívolo?
 Porque no es espiritual, porque es aparatoso, porque es ruidoso, porque no es 
discreto, porque no respeta la enseñanza purificadora de los siglos. Y porque es producto 
del esnobismo y el desenfado.
 Lo que leo en los ojos de Maestro Chino, ¿es razonable?
 Pues sí. Pero también él debiera mirar en mis ojos.
 ¿Y si mirara, qué encontraría?:
 Compasión para con él y para conmigo, porque ambos deseamos arañar el Cielo, 
y el Cielo no se deja.
 Llevamos el fardo de nuestra propia cultura. Compartimos el sueño de profun-
dizar y mejorar, de vivir, de ser buenos. Y todos somos buenos, pero poco.
 He visto trabajos a tinta china, sutiles y emocionantes, también los he visto bri-
llantes y huecos. Algunos estamos sofocados por el método y otros mareados de libertad.
 Quizás lo nuestro sea algo neurótico y lo suyo algo aburrido.
 Quizás ellos y nosotros seamos neuróticos y aburridos.
 Hemos dejado Siberia y el avión enfila hacia Ámsterdam. Occidente nos espera 
y yo debo preparar una presentación para la retrospectiva de mis trabajos en los últimos 
diez años.
  Baleares va a recibir mis obras, mi afecto y todas las neuras que este texto se desprenden.










P.D. Pido disculpas a mi desconocido Maestro Chino por haber interpretado tan libre-
mente su mirada, que, por cierto, era impenetrable.
Matías Quetglas
Catálogo exposición de M. Q. La plenitud, tercera retrospectiva, itinerante por Menorca , Ciutadella, Sala de expo-
siciones El Roser y Sala de Cultura “Sa Nostra”, Maó, Museo de Menorca y Sala de Cultura “Sa Nostra” y Palma de 











 La Pintura, como la Felicidad, es escurridiza. 
 El buen pintor trabaja hasta que la pintura ocurre. 
 Cuando la Pintura llega, es como un imán. 
 Hay que estar atentos. A veces la Pintura llega, pero la dejamos marchar.
 El Arte es inteligencia, más allá del raciocinio.
 Atrapemos lo inasible.
 El artista no huye de la melancolía: la conjura.
 Pintemos para los amigos.
 No hay que ser humilde, hay que ser bueno.
 No copies la Naturaleza: cortéjala.
 Para obtener, conviene desear.
 El deseo mueve el Arte.
 El que no desea puede sentir, pero no crear.
 Casi todo el gran Arte está atravesado por la melancolía. 
 No midas la Belleza: ¡sórbela!
 El hombre existe en la medida en que se expresa.
 El arte trabaja contra el olvido.
 Yo trabajo contra la Nada. Ella es poderosa.
 Me asusto cuando veo algo hermoso y no me conmueve. Entonces pienso que se 
me encallece el alma.
 El Arte es un trabajo de desalmados que desean tener alma.
 El Alma, la Gracia, el Duende. ¿Dónde están? ¿Cómo adquirirlos?
 En Arte la Teoría no es trascendental. Lo trascendental es la forma usada para 
desarrollar la teoría.
 El cuadro que lo tiene todo suele ser muy pesado y aburrido. El que sólo tiene 
algo puede ser más fascinante.
 Un momento feliz: cuando la pintura brota como un torrente.
 Un disgusto: que no me guste como pintan otros.
 Una esperanza: un cuadro realmente hermoso.
 Una fatiga: los fracasos persistentes.
 Un ansia: la persistente Belleza.
 Una virtud esencial: la Bondad.
Matías Quetglas
Catálogo exposición de M. Q. La plenitud, tercera retrospectiva, itinerante por Menorca , Ciutadella, Sala de expo-
siciones El Roser y Sala de Cultura “Sa Nostra”, Maó, Museo de Menorca y Sala de Cultura “Sa Nostra” y Palma de 










EL GUSTO DE NARRAR 
 Grande es el placer de contar ese fluir de expresiones que, como un torrente, sal-
tan y avanzan, arrullan y fascinan al que escucha, al que lee, también al que mira... Porque 
la narración para los ojos existe y el relato visual es más antiguo que el lenguaje escrito.
 Los cuentos de caza, en la prehistoria, fueron seguidos por relieves y pinturas 
hititas, persas, egipcias, por narraciones como la de la columna trajana en Roma, por 
los milagros y vidas de santos y reyes en el gótico... Siempre se ha narrado en pintura, 
aunque hoy son la fotografía, el cine y los comics los que más “cuentan” en el mundo de 
la imagen. 
 En mis primeros años como pintor -muy a contracorriente- me gustaban los 
cuadros con argumento, pero mis maneras eran más descriptivas que narrativas. Con el 
tiempo, he preferido contar y fabular antes que ser notario pictórico de la realidad.
 Nací en el Mediterráneo pero llevo muchos años navegando por los mares de 
Castilla donde al parecer, y por contraste, se nota más el olor a salitre greco-romano de 
mis trabajos. Por eso, cuando la editorial italiana ART’E’ contactó conmigo para que 
ilustrara un libro, me imaginé que me pedirían que dibujara el “Ars amandi” de Ovidio 
o alguna otra voluptuosa obra latina. Pero no: querían un Quijote.
Suelo pintar unas muy pletóricas mujeres, casi siempre desnudas, porque entre otras 
cosas la desnudez ayuda a crear una atmósfera intemporal que me es grata.
 Por eso me desconcertó la oferta. No me veía ilustrando a dos estrambóticos per-
sonajes vestidos de época. Les dije que no era el pintor más adecuado para su proyecto y 
ellos insistieron en que sí.
 Por agradecer su confianza les prometí releer el libro y hacer algún dibujo de 
prueba antes de darles una respuesta.
 Creía conocer el libro pero no fue así. Me sabía muy bien algunos capítulos, 
recordaba muchas frases, sentencias y proverbios pero había muchísimas páginas e his-
torias de los que no guardaba memoria alguna.
 Leí con gusto y avidez, con ojos de ilustrador -mirada ventajosa- pues al tiempo 
de leer se van visualizando las escenas e imaginándolas dibujadas, y lo que imaginaba me 
gustaba cada vez más.
 Muchos artistas han ilustrado el Quijote, pero para mí, ninguno más fiel a Cer-
vantes ni más parejo en genio que Gustavo Doré. Comparar sus ilustraciones con los tex-
tos pone en evidencia la sabiduría y la sensibilidad de este artista para traducir bellamente 
las aventuras que encierra el libro, y añadir sin estropear nada su romántica personalidad.
 Miré mucho sus dibujos antes a probar a esbozar, sobre un fondo de tierra en-
cendida, el posible retrato de Don Quijote y Sancho. Quería, sin alejarme del arquetipo 
que está en la mente de todos, dar calidez a estos retratos, evitando la caricatura y lo 
grotesco que tanto abunda en la iconografía quijotesca. El resultado fue estimulante. Me 
animé a componer una escena más compleja: Don Quijote a caballo, Sancho mirando al 










licencia que me permití. Al fin y al cabo, aunque la discreción del Hidalgo le vetaba 
mencionarlo, y a pesar de lo platónico de sus sueños, es imposible que Don Quijote no 
se imaginara alguna vez a su sin par Dulcinea en cueros.
 Estos primeros dibujos me incitaron a seguir. Acepté el encargo de ART’E’, 
convencido y agradecido.
 Hay en el Quijote muchas páginas difícilmente ilustrables. Son aquéllas en las 
que domina la conversación, el discurrir del pensamiento y las reflexiones morales. Re-
presentar a los protagonistas absortos en sus cuitas, perdidos en los vastos horizontes de 
Castilla o bajo las oscuras sombras de los bosques. Como dos puntos sobre el infinito. 
Así me lo imagino.
 Otras páginas son atractivas por lo escenográfico: la historia de los molinos, el 
manteo de Sancho, el carro de los cómicos, las bodas de Camacho, la Maritornes... Estos 
capítulos tienen algo de representación teatral y, a veces, un aire de sainete.
 Dignos de atención son los momentos de extrema melancolía y abatimiento del 
Hidalgo. Hay que dibujarlo con ojos compasivos. Es el Quijote conmovedor.
 Catorce ilustraciones me encargaron. Son pocas para tantos sucesos como ocu-
rren en la novela. Pretendí recoger en ellas el carácter del libro. Hice también otros 
dibujos, más pequeños, pensados para acompañar las letras capitulares. La mayoría de 
ellos sólo pretenden dar aroma a la narración. No fueron utilizados todos. Para la edición 
italiana realicé también un relieve y para esta exposición dos grandes dibujos sobre tela. 
 En cuanto a técnica, usé colores suntuosos y pinceladas vibrantes. En el dibujo, 
me serví de un grafismo vivaz para producir sensación de acción y los materiales utiliza-
dos fueron: acrílico, carbón, pastel y tinta.
 Me agrada la idea de volver a exponer en Alcalá de Henares como ya hice hace 
algunos años bajo el amparo de la Fundación Colegio del Rey. Ha sido agradable ilustrar 
el Quijote para FMR-ART’E’. Me lo he pasado bien y sería feliz de que los visitantes 
de esta muestra la disfruten, y más feliz aún si Don Miguel, desde donde quiera que esté, 
me diera su beneplácito.
Matías Quetglas
Madrid, 8 de Marzo de 2005.












 Y como parte de esa tradición cultural, hallé la capacidad comunicativa del mito. 
Considero los mitos como lugares comunes del espíritu. Tienen la rara virtud de ser 
comprensibles, aunque no se sepa muy bien de qué están hablando. Lo que me gusta de 
la pintura mitológica es el aire de suceso extraordinario. Pero no me he dedicado real-
mente a pintar mitología; en todo caso, a inventar escenas que tengan aroma mítico. El 
aire trascendental de un acto cotidiano. Es algo que tiene que ver con el Mediterráneo, 
un lugar donde se siente lo más prosaico como algo divino y donde se entiende que los 
dioses son unos sinvergüenzas.
Matías Quetglas










DE BELLAS I DE BESTIAS
 ... Inerte, todo arde en la hora fiera
 Sin considerar por qué artificio se retiró
  Tanto himen deseado por quien busca el la;
  Despertaré pues ¡oh lirios! al fervor primero.
  Erguido y solo, bajo una oleada antigua de luz
  Y seré uno de vosotros para la candidez... 
Mallarmé
De “ La siesta de un fauno
 ... O DE NINFAS Y SATIROS y de lo que ocurre bajo la sombra de los árboles 
de la hermosa, misteriosa y terrible selva que es el mundo, lleno de bestezuelas primarias, 
bien adiestradas todas para representar su papel en esta gran Ópera de amor y crueldad, 
de belleza y amargura, de ética y de instinto.
 De eso tratan los últimos cuadros que he pintado. El arte figurativo tiene estas 
cosas: puede contar historias sin palabras y filosofar sin razonamientos. Con todo, hay 
que decir que si para toda persona es importante lo que piensa y lo que siente, para un 
artista, es crucial como lo expresa y lo traduce. El “cómo” es lo que distingue al creador.
 Por ello, quisiera que estas obras fueran vistas como una aventura plástica, donde 
el verdadero argumento es la Pintura y el contenido: las relaciones entre dibujo y color, 
la batalla entre la luz y la sombra, el temblor de las emociones en cada pincelada y el 
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MATÍAS QUETGLAS, O LA REALIDAD NUEVA
 Era previsible, y hasta emplazable, pues las artes, después de sus necesarias aven-
turas experimentales, vuelven donde solían. Hay en las artes, efectivamente, un eterno re-
torno a sus orígenes y, sobre todo, a su razón de ser, entendida ésta como la más hermosa 
y sutil testificación del quehacer de los hombres, del peregrinaje de los hombres a través 
de los sitios y de los años. En esta misión de compañía de las artes también se da, lícita-
mente, el ensimismamiento, al que los estetas han llamado «l’art pour l’art», pero al cabo 
de cualquier movimiento de búsqueda y de sueño autónomo, ellas, las artes, retornan a su 
sentido esencial, que siempre fue el de interpretar la realidad que entorna a los hombres.
 Claro que la realidad no ha tenido nunca, ni posiblemente tenga jamás, una cara 
única. La realidad es tan proteica y rica como la mirada de los hombres, y así, cada vez 
que las artes vuelven a su humanismo justificador, es una realidad nueva la que captan y 
recrean. Esta de Matías Quetglas, cabalmente, es otra realidad, otro realismo, subjetiva-
do, sí, pero tan definidor y tan fiel a lo mirado como en los tiempos del más exarcebado 
realismo. Matías Quetglas pinta una realidad nueva, la nuestra, la realidad en que esta-
mos, pues si hubiese pintado otra cualquiera su pintura no sería testifical, sino evocado-
ra, nostálgica, que es una peligrosísima manera de confundirlo todo.
 He aquí un poético desfile de gentes y de cosas modestas, de cosas, sobre todo, 
cuya insignificancia viene a ser el mejor pretexto para un lirismo contenido y cálido. La 
poesía, aquí, no es un lenguaje romántico, sino un clima, como lo es en Wermeer: unas 
frutas, un hombre en camiseta, el juego de unos niños, una liebre, en fin, proporcionan 
al pintor todo lo que necesita para fingir sobre ellos un mundo pictórico lleno de tibieza 
y de intimismo. No necesita más. En todo caso, altera la disposición de la realidad -¿un 
neosurrealismo?- y hace dialogar a unos patos sobre el blanco bodegón de un mantel, 
o rinde su homenaje a Zurbarán mediante una composición que protagoniza un paño 
albo. Después de la abstracción, que fue precedida por toda suerte de subjetivismos, la 
realidad literal se nos aparece como un fenómeno surrealista, como un surrealismo he-
cho a base de datos primitivos: con su amor por la forma acabada y un aliento de ingenua 
intimidad, con su poetización de las cosas cotidianas y hasta vulgares. Así, una pera soli-
taria puede ser una musa de René Magritte como una choza de paja en el paisaje nevado 
de un flamenco. La taza del desayuno se alinea con la manzana y con la blanca casita, y 
ese niño que sonríe al pintor puede estar escapándose de un fotógrafo al minuto...
 He aquí un mundo informado de ternura.
A. M. Campoy












PLENITUD DE LA PURA PRESENCIA
 Es algo que no deja de sorprender cuando uno llega a Grecia, a esta Grecia de 
hoy que también es la otra pero ya no, es algo que sorprende de modo un poco chusco, 
aunque no sin poner un pellizco temblón en la espina dorsal, como cuando uno comien-
za a entender realmente algo pero aún no entiende del todo que ya entiende: en Atenas, 
las paradas de autobús se llaman “éxtasis”.
 Allí, en la forzosa tregua de actividad que nos impone la espera del vehículo, se 
propicia en cierto modo la contemplación, la luz de una atención levemente impaciente 
baña la fluidez de esa realidad destinada, tan sólo, al tránsito instrumental: en ese mo-
desto éxtasis municipal, quizá las cosas dejan de correr por un momento hacia su perde-
dero utilitario y se remansan en la improvisada plenitud de la pura presencia.
 De algún modo, se emparienta con el éxtasis todo lo que detiene, siquiera sea con 
motivo de un retraso en el transporte urbano, nuestro incesante y depredador resbalar 
sobre lo real. No otro es el milagro que permiten ciertas drogas de uso cada vez más co-
mún y destinado a serlo aún más: fijarnos en lo dado, lograr que la cosa aparezca como 
lo que es, no como obstáculo o herramienta, ni siquiera como algo “bello” o “deseable”.
 Estas drogas suelen ser llamadas curiosamente alucinatorias, pues cuando la reali-
dad se presenta sin ambajes utilitarios, ni provechosa, ni apetecible, ni repulsiva, se convier-
te en alucinación, en la magnética, fulminante, humilde, cotidiana alucinación de lo que se 
limita simplemente a mostrarse. En cierto modo, la manifestación estática de la cosa nunca 
es inocente, tiene en sí misma el más claro secreto, la radical extrañeza de su aparecer.
 Por eso, la cosa que se revela tal como es sin más, por virtud del tranvía que no 
llega y nos da tiempo para fijarnos en la piel de plátano en el suelo, o gracias a la droga 
que fija las venas de la mano en la retina que creía conocerla del todo, esa cosa sin utili-
dad ni valoración se carga de misterio.
 Es un misterio nada patético, cierto, pero no por ello menos hondo: lo que es, se 
enriquece con el aura misteriosa de lo que no es, de lo que creíamos que es y no es, de eso 
que nos permitía tranquilamente manejar lo que es y ahora se desvanece. La cosa gana 
en secreto todo lo que pierde en aptitud para ser manipulada. Lo que es, se manifiesta 
estáticamente ante todo como lo que no es lo que creíamos que era; la pura presencia se 
deslinda radicalmente del contexto de referencias y categorías que nos facilitaban el co-
mercio con lo dado. La cosa se vacía en lo inmanejable, se carga de auras insospechadas, 
crea su propio contexto, sus insólitas relaciones con otras cosas.
 El guante, que ni siquiera recuerda la mano a la que se le destinaba, se empa-
rienta sutilmente con las cerillas quemadas o con la sombra precisa y alargada del plato, 
mientras parece remitir al cajón que se entreabre y aliarse desmayadamente con su igno-
rado contenido... Es un misterio de superficies, de apariciones, un misterio de evidencias.
 Valéry lo sabía cuando dijo que “lo más profundo es la piel” y Hegel se refería sin 
duda a lo mismo, cuando repuso a la indiscreta señora que le había preguntado durante 













 Sería arbitrario decir que el artista es un técnico del éxtasis, que la pintura -que 
cierta pintura- es una suerte de industria de la presencia, una producción de inmediatez 
sabiamente descontextualizada. Su mirada es necesariamente deliberada, formadora, no 
esa pura distracción suspendida en la que adviene el éxtasis; la técnica mediadora adquiere 
una importancia demasiado esencial como para asimilar sin más el cuadro a ese momen-
to desprevenido en el que lo que es rompe los moldes -cognoscitivos, instrumentales...- 
dentro de los cuales lo hacemos dócilmente ser.
 Pero en cambio, es muy cierto que hay pintores que de algún modo trabajan con 
los materiales del éxtasis, de cuyos cuadros puede decirse que están hechos de la materia 
de los éxtasis lo mismo que Shakespeare afirmó que los hombres estamos hechos del 
tejido de los sueños. Obras en las que lo que es, aparece en el puro goce de su aparecer, 
en el sencillo misterio de su presentarse; en ellas se deshacen las vinculaciones utilitarias 
de los objetos, incluso esas formas de instrumentalidad más sutiles que son las conexio-
nes “lógicas”, la disposición “estética”, la manipulación que provoca, o al menos busca, 
inconfesadamente objetivos líricos o incluso veladas alegorías.
 Naturalmente, el artista no renuncia a su capacidad de elección y composición, 
pero de algún modo hace que ambas beban en la sorpresa de la evidencia y no en la 
previsibilidad del propósito, que siempre nace fuera de lo que se manifiesta. Aquí po-
dríamos hablar de una virtud imprescindible del artista que sería lo que los griegos 
llamaron “proairesis”, que, si bien por un lado llegó a significar “intención” e incluso, en 
cierto modo, fundó la noción de responsabilidad, en principio no se refería más que a la 
elección de lo adecuado o, incluso, a la aceptación hábil del mal menor.
 Creo -y son las palabras de un profano, que cuando habla de arte incluso se sien-
te profanador- que la notable pintura de Matías Quetglas pertenece al género antes alu-
dido. Atento como pocos a la presencia, aporta una profundización no frecuente: la de 
ser expresivamente sensible al absurdo que la descontextualización de lo real comporta, 
pero sin ceder jamás a la fabricación surrealista del absurdo (fábrica que no suele superar 
el estadio primario de lo paradójico) ni mucho menos a la vocación irónica. Quetglas 
acierta a deducir la ironía de la cosa, no la cosa de la ironía; la suya es una atención inte-
ligente que se ve recompensada, no un prejuicio programático que se las arregla siempre 
para confirmarse brillantemente.
 Esto es particularmente interesante cuando la figura humana aparece en el cua-
dro; la apariencia humana -si se quiere el “fenómeno humano”, pero en un sentido muy 
distinto al de Teilhard- pierde sus habituales connotaciones “voluntarias”, su complejo 
de excelsitud, para emparentarse con el maniquí, con el mueble o el cepillo, incluso con 
la casta desnudez de la pared. Pero esto no forma parte de una mecánica del rebajamien-
to ni de un reduccionismo, sino que propicia la liberación de los cuerpos del ámbito 
frecuentemente asfixiante y manipulador de los propósitos demasiado deliberados, de 
una dignidad conseguida con excesiva y coactiva oficiosidad.
 La pintura de Quetglas se retiene conscientemente en el resbaladero hacia lo 
sarcástico o lo lírico. Como el poeta japonés, bendice a quien, cuando ve pasar las grullas 












Pero su mirada en modo alguno es ajena a la radical zozobra de lo real, al desvalimiento 
que nos sobrecoge cuando las cosas pierden o invierten su contexto inteligibilizador.
 Para no perderse, para no sacrificar sencillamente en el altar de lo inevitable, se 
apoya en la legitimidad artística que nadie puede negarle: la limpia perfección de una 
técnica sin ofuscamientos.
 De este modo, hace pie no sólo en su instrumento sino ante todo en su goce, para 
urdir los mimbres cuya delicada elaboración termina por asemejarse a la inmediatez es-
pontánea del éxtasis.
Fernando Savater
Catálogo exposición de M. Q. Galería Juana Mordó, 1977.
Catálogo exposición de M. Q. Caja de ahorros Provincial de Zamora,1983.
Catálogo exposición, Primera retrospectiva, Església del Roser, Ciutadella de Menorca, Palau Solleric, Palma de 
Mallorca, 1986.












EL AMOR A LA REALIDAD Y A LA PINTURA
 Primero fue la realidad reducida a símbolo, como en el arte paleocristiano o en el 
románico. Los Van Eyck, con su “nuevo material” -del que no se sirvieron para conseguir 
calidades insólitas, como en los modernos “nuevos materiales”, sino para propiciar su afán 
de verismo- permiten el paso a una pintura más realista, capaz de imitar hasta el aire. Por 
los meandros idealistas y neoclásicos llegaríamos hasta la máxima realidad: el naturalismo.
 La pintura de Matías Quetglas es hija de esta tradición. (Es ésta una afirmación 
que a nada compromete, pues el realismo ha sido en Occidente, imán constante. Sin la 
presencia del realismo no entenderíamos a Mondrian.) Huye de una tradición moderna 
en que el mundo visible fue mero pretexto, punto de partida. Se encamina, nostálgica-
mente, hacia el realismo estricto. Antes, ha tenido que rodear el campo donde se cultiva 
la última forma de naturalismo: el hiperrealismo. Sin que Matías Quetglas sea, en sen-
tido estricto, un hiperrealista, algo hay en su arte que nos lo evoca. 
 El hiperrealismo es hijo acomplejado del naturalismo, así como el naturalismo 
es hijo soberbio, incapaz de amar, del realismo. El realista -pensemos en la pintura ba-
rroca- ama lo que pinta; precisamente por eso lo pinta. Bajo la apariencia material de los 
seres o de las cosas adivina su espíritu. Actúa como un poeta que husmea en lo invisible. 
El naturalista da fe de lo que ve, y nada más de lo que ve. Su soberbia consiste en que se 
cree un dios hábil, capaz de crear o de imitar con perfección engañosa criaturas con la 
misma apariencia que las que conocemos. El hiperrealista, pese a las apariencias, no ama 
la realidad, como el realista, ni la toma como modelo impasible y dócil para ensayar, en 
el acto de reproducirla sobre el lienzo, su maestría, como el naturalista. Lo suyo consiste 
en resaltar lo que hay en la realidad de banal. Es la actitud del moralista que pone de 
relieve lo perecedero: de ahí la sensación inquietante que suele experimentarse ante las 
obras hiperrealistas.
 El realismo de Quetglas nace de un doble amor: a la realidad y a la pintura. Tie-
ne en común su arte, con el hiperrealismo, el gusto por la expresión sosegada y detallista. 
No trata -y es lo que le diferencia de aquél- de subrayar lo vacuo de las cosas y de los 
seres. Por el contrario -y es preciso pensar en la actitud de Jorge Guillén ante la reali-
dad- sus pinturas parecen un perpetuo descubrimiento del mundo “que está bien hecho”. 
(Naturalmente, esta afirmación de Guillén, latente en los signos plásticos de Quetglas, 
nada tiene que ver con la aceptación del dolor y la injusticia.) El mundo está bien hecho 
porque todo lo que existe y que puede ser contemplado por nosotros corrobora que so-
mos. Un caracol, una flor, el propio artista contemplándose en el espejo, testimonian su 
ser. Lo que sucede es que, al revés que en Guillén, en la pintura de Quetglas no existe 
exaltación, como si no fuese consciente de cuál es el sentido de su amor a la realidad.
 Para el realista, el cuadro es una ventana al mundo; la realidad, un dulce y perpe-
tuo asombro. Lo que el renacentista sintió al dejar atrás a la Edad Media es semejante 
a lo que Quetglas siente, seguramente, al dejar tras de sí al arte contemporáneo, en el 
que el cuadro no es ventana, sino contraventana que impide ver lo que hay al otro lado. 












corporada a su sangre una vieja y sabia cultura, un oficio bien dominado que le impide 
caer en cualquier suerte de torpe ingenuismo. Primitivo por la visión, pero moderno por 
la expresión. Su sorpresa está contada con habilidad. Su habilidad está embridada por el 
temor a caer en el efectismo, en el trompe-l’oeil. Cuenta con inocencia, atento a lo me-
nudo y en apariencia insignificante. En su obra actual no establece una jerarquía de va-
lores que comienza en el ser humano y acaba en el bolígrafo, sino que concede a todo la 
misma importancia, porque todo es real. Ni siquiera en lo que respecta al punto de vista 
-a lo estructural- aparece una intención jerárquica. En sus cuadros no existe un elemento 
que se constituya en centro de la composición, ese elemento, nota más aguda en la escala 
luminosa, al que, como señalaba Ortega, hemos de mirar para poder abarcar la totalidad 
del cuadro en una primera mirada. En cada pintura de Quetglas es inútil buscar esa zona 
protagonista, porque cada uno de los elementos ha sido integrado en una unidad coral, 
pero sin perder la personalidad. No ha mirado al conjunto, sino al detalle. Todo va, pau-
sada y sucesivamente, reclamando su atención, y eso mismo es lo que sucede al que con-
templa sus trasuntos de la realidad. Es un poeta que descubre incesantemente, a la manera 
azoriana, los primores de lo vulgar. Podría haber resultado impasible, pero es tierno. Y la 
ternura -volviendo a Ortega- es la semilla de una sonrisa que da el fruto de una lágrima. 
Ternura es exactamente lo que da a sus mínimas realidades pintadas su carácter peculiar.
 Paralelamente a su amor a las cosas, su amor a la pintura. Una factura lisa, pri-
morosa, de empastes sutiles que permitan pasar, sin solución de continuidad, de lo más 
claro a lo más oscuro, tiene un grave peligro: el de que el resultado sea algo lamido y de 
pobre plasticidad, aunque rico en brillos y sensación de volumen. Quetglas se ha cura-
do en salud, volviendo un poco más allá de los Van Eyck y el óleo: al temple al huevo. 
Al tiempo que desaparece el riesgo de caer en el aceitoso verismo del aficionado, en la 
simplificación más torpe, consigue para su pintura una exquisita y matizada sobriedad. 
Su “nuevo material” necesario es uno de los más noblemente antiguos. El retorno a una 
visión primitiva ha sido acompañado de un retorno a una técnica igualmente primitiva: 
dos sistemas de huida hasta el punto de partida de una nueva etapa creadora. Es algo se-
mejante a lo sucedido en la poesía de la generación del 27 -Alberti, sobre todo- pasando 
por encima de Garcilaso para buscar cobijo y ejemplo en la poesía de los cancioneros.
 La duda estriba en saber si lo que hace Quetglas es buscar un punto de partida 
nuevo o si, por el contrario, ha encontrado definitiva tierra de promisión, en la que se 
quedará a vivir definitivamente. Es evidente que el mundo de un artista es más profundo 
y rico de lo que sospechamos los profanos. De ahí que no sea posible arriesgar el vaticinio. 
Ni mucho menos atreverse a una llamada de atención. Dejemos, por lo tanto, a este ar-
tista descubriendo maravillado la realidad desde su estrecho recinto. Y confiemos en que 
la sorpresa renovada le permita seguir sacando a flote estas constataciones de la realidad. 
José Hierro, 1977.












MATÍAS QUETGLAS Y LA OBSESIÓN DE LA VERDAD
 A Matías Quetglas un historiador le ha incluido entre los pintores que hacen 
critica de la sociedad de consumo. Otro le ha montado en el carro de la erótica hispánica. 
Estas apreciaciones, a fuerza de ser parciales, creo que permiten decir que el artista no 
sólo ha gozado de una atención crítica relativamente escasa, en relación a la calidad de 
su obra -y no digamos ya frente a tanto bodrio magnificado por la letra impresa-, sino 
que su clasificación es notoriamente equivocada.
 ¿Dónde, entonces, cabe incluir el buen hacer pictórico de Matías Quetglas? Las 
recetas convencionales abocan casi obligadamente a una salida única: la nueva figura-
ción. Voilà! De la dilemática alternativa esbozada por René Huyghe en 1939: a) «le 
retour au réel», o sea el realismo; y b) «la nouvelle subjectivité», o sea el realismo fantás-
tico; una codificación de los objetos y de las intenciones lleva a repartir equipajes hacia 
una u otra vía. Me da la impresión, de todos modos, que al conducir el discurso a dicha 
dialéctica, la crítica se deja influir por un apriorismo literario. El elemento definitorio 
del «new realism» habría de ser, en definitiva, la rebelión del objeto. ¿Pero qué es, a fin de 
cuentas, lo que determina esta posición de rebeldía? ¿Acaso la intencionalidad literaria y 
social?. Obviamente, sí entendemos que el artista trata de hacer la crítica de la sociedad 
de consumo, podremos enjaularlo en el primer compartimiento. Si su tratamiento de los 
cuerpos refleja un cierto contorno erótico es perfectamente posible que le atribuyamos 
una intención surreal. Esta paradoja no es sino la demostración de la inutilidad de los 
esquemas predeterminados. Un pintor como Matías Quetglas no pinta con esta perfec-
ción para que los entímólogos discutan si le cae mejor una etiqueta o la otra. Simple-
mente pinta. Y su objetivo no consiste en las parcelas convencionales de los estudiosos 
sino en la honradez del proceso de reflexión y realización. La pregunta por consiguiente 
es ésta: ¿Nueva figuración? De acuerdo. ¿Pero por qué desde dónde?.
 Colocados los interrogantes en esta rampa de análisis se obtienen algunas con-
clusiones. En primer lugar, que Matías Quetglas es uno de los artistas de su generación 
de trayectoria más rectilínea y segura, no ha hecho, por ejemplo, escapadas a los burde-
les-casas de ejercicios del informalismo. En sus cuadros, en ocasiones, se adivina en los 
fondos un enamoramiento integral por el universo de la plástica, un panteísmo sensual 
hacia toda la historia de la cultura. Parece como si reprimiera sus instintos de investigar 
las ocultas fronteras de la abstracción, de zambullirse en un mar desconocido. Pero es 
pura apariencia, contrapunto. Matías Quetglas conoce firmemente su propio camino. 
La acumulación de saberes, de conocimientos, no es un canto de sirena que le invite a la 
evasión. Todo lo contrario. Es una incorporación de experiencias ajenas transformada en 
confirmación de las propias adivinaciones y sueños.
 Queda claro, pues, que Quetglas no ha llegado al realismo de rechazo, de vuelta 
de ninguna frustración, siguiendo una moda más o menos cotizada. Puede presumir, con 
rigor y con toda clase de pruebas, de solera y tradición en el gremio de los hiperrealistas. 
No sólo, a pesar de su juventud, es uno de los más antiguos de la congregación sino que 












tiene ante sí su caminata es una de las más coherentes. Porque Quetglas, en resumidas 
cuentas, no provoca la rebelión del objeto sino que la vive. Su rebeldía, en definitiva, es el 
grito de ruptura que marca el cambio cualitativo objeto-sujeto. Volvamos a los orígenes. 
Al objeto como artefacto: ars factus, elaboración artística. Si Roger Bordier señala que 
«toute l’histoire de l’art moderne est celle des vicissitudes de l’objet», aquí está, como una 
opción perfectamente válida el sentido vertebral del objeto: objectum = lanzado delante 
de. En resumen: la aventura del arte (arts factum) como recuperación y proyección de un 
sentimiento (obiectum). La apropiación sensual del mundo. El contrapunto a una cita 
de Ortega: «El objeto artístico sólo es artístico en la medida que no es real».
 ¿Entonces? Quizás convenga desandar un poco el sendero. Matías Quetglas es 
un hombre procedente del honrado estamento menestral. Patronista de calzado, en sus 
años mozos, vivió la realidad del objeto, el parentesco íntimo con las primeras materias, 
con el trabajo artesano y el diseño industrial. Ciutadella, la Medina Minurka, es su país; 
una ciudad recoleta, encaramada en el fondo de una cala, y que como se leía en el Spe-
chio del mare de Francesco Lenanto, obra del siglo XVII, «su boca es muy estrecha... ya 
que la entrada no se deja ver». Este mundo cerrado, episcopal, construido sobre ruinas de 
un «parvum òppidum» romano, tiene unos días claros, soleados, que en la lengua del país 
se llaman «días de canónigos». En las fachadas de sus palacios -las casas de los Squella, 
Lluriach, Saura- hay un color de piedra piamontesa, florentina, una vibración mediterrá-
nea trémula e impalpable. No es de extrañar. Aparte de que la expansión catalana sobre 
las islas del Mediterráneo, según las respuestas de Jaime II al Papa Clemente V, era el 
camino hacia el sol, hacia las tierras santas, los piratas menorquines se dedicaban a es-
quilmar los barcos florentinos y se apoderaban de sus mercancías. ¿Cómo ha de extrañar 
que en este contorno, que por ser menorquín es el primero de las Españas que recibe la 
luz del día, haya nacido un pintor enamorado de la luz? Sospecho que la sorpresa sería 
una frívola indiferencia. Lo que hay que hacer es estructurar una respuesta correcta.
 Y esta respuesta, a mi modesto modo de ver, pasa por la consideración que Ma-
tías Quetglas es un pintor realmente importante no sólo por el perfeccionismo de su 
técnica. Su familiaridad con los primitivos italianos, la afinidad en la obsesión de la luz, 
es hija del consejo de Cennino Cennini en su Libro dell’ Arte: defender la idea de que 
la fantasía del pintor debe basarse en la naturaleza, el mejor modelo posible. Cennini 
teorizaba a partir de las experiencias de los últimos pintores florentinos, en su siglo 
XIV, discípulos de Giotto. Quetglas, que asegura preparar sus lienzos de acuerdo con 
las viejas fórmulas magistrales del pintor di Colle Valdelsa es también intérprete de su 
consejo de aproximación a la naturaleza para despertar «la fantasía que encuentra cosas 
no vistas demostrando que lo que no es, existe». No basta, en consecuencia, fijarse en los 
temas pictóricos, en sus elementos domésticos, sino que es preciso saber captar esta at-
mósfera que los aúna y estructura reconducidos a unidad. ¿Y cuál es esa sino la obsesión 
mediterránea de la luz? ¿Esa tradición cultural que hace paisajes del paisaje, pintura de la 
pintura? La noble, vertiente, en fin, a la que acude la acumulación de la historia humana, 
que en su presencia transformadora sobre la realidad conforma el paisaje de las cosas, y 
la acumulación de la cultura, que es el archivo de los estratos de fantasía e imaginación 












librando una competición en un sendero cortado por lápices y pinceles, una mesa de 
pino blanco, se convierten en el «cul de sac» de una elaborada reflexión colectiva. No 
confundamos, empero, la ordenada apariencia del mundo pictórico, la silente situación 
de cada objeto, su escalafonada suburbialidad, con el objeto artístico. «L’objet contre 
l’art»? La pregunta de Bordier habría que volverla por pasiva. Porque tampoco es que 
aquí el arte juegue un papel «contra» el objeto «frente a». Habríamos de acudir a la 
dicotomía de Walter Benjamín entre «valor cultural» y «valor exhibitivo» para colocar 
la pregunta en su correcta perspectiva. Porque lo que Quetglas realiza, con su minucio-
sidad perfeccionista y con el respeto menestral con el que envuelve y acaricia las cosas, 
es la síntesis entre ambas proposiciones. Hace del culto a los objetos un objeto artístico 
que incorpora dos planos de belleza: a) el eco de las sensaciones personales en la me-
moria de cada uno de nosotros, el testimonio del mundo más inmediato eternizado en 
su acepción más pura de cotidianidad, y b) el rastro de una decantación visual, física e 
intelectual, que añade a la contemplación de las cosas más aparentemente triviales el 
peso de una ininterrumpida cadena de progresos culturales.
 Contra la obra de arte completamente adjetivada, por seguir la terminología de 
Adorno, Matías Quetglas intenta la adjetivación completa de las cosas que le rodean. En 
sus cuadros, casi de manera imperceptible, existe habitualmente un contrapunto entre 
lo antiguo, que por serlo es ya natural, y lo novedoso, que precisamente por esa misma 
razón refuerza la sensación de distanciamiento espiritual, la melancolía que como una 
suave bruma rodea y conforma el marco de la vida. La ordenación de temas, ceñida al 
microcosmos personal tiene un aire de elegía y de homenaje. Allí, en el número 21 de la 
calle de Alcántara, en la Ciutadella de Menorca, se condensa toda la lírica de la luz. Hay 
un tragaluz, encuadrado en las tejas de arcilla, por el que desciende la témpera de huevo, 
las veladuras de óleo, con las que se amasa la voluntad de captación del reto lumínico 
que ordena y unifica, en la gran dimensión de la búsqueda, la presencia operante de los 
pintores pre-renacentistas, el cedazo que criba la frontera real del post-impresionismo, 
la realidad de una tierra vivida y la seguridad de un paraíso que se puede construir.
 Matías Quetglas es hijo de una tierra donde de vez en cuando nacen genios 
universales como Pasqual Calbo i Marqués, no por desconocido del gran público menos 
interesante en su síntesis artística y en la universalidad de los saberes científicos. De 
Calbo, que fue primer pintor de cámara en la corte vienesa, a finales del siglo XVIII, uno 
de nuestros mejores pre-románticos, ha recogido Quetglas el latido de universalidad de 
una isla mediterránea en la que el ejercicio de vivir requiere una permanente obsesión 
telúrica, una comunicación constante con el aire, con el mar, con el color. Quetglas ha 
aprendido un poco en todas partes, pero al final se ha adentrado más en sus raíces, ha 
querido liberar los ecos de su propia identidad. ¡Qué gran pintor! ¿Cuándo, un poco 













Que conste, de todos modos, que la obra ya le ha hecho esa justicia. Se le ha rendido, 
quieta, humilde, perfecta, cerrada en su perfección y abierta en sus más ocultas resonan-
cias. Ha seguido a su lado, en una intimidad lenta, entrevista, el sereno peregrinar de las 
voces dispersas, el duelo lúdico entre la ironía y la sensualidad, entre el acto de fe y el 
desplante agnóstico. Eso es mucho más que erótica de manual o panfleto literario. 
Es una mística del tiempo, la captación de la fugacidad «sub specie aeternitatis». Es, 
simplemente, la obsesión de la verdad.
Josep Melià, 1977.
Catálogo exposición Sala de M. Q. Pelaires, Palma de Mallorca,1979.
Catálogo exposición de M. Q. Primera retrospectiva, Església del Roser, Ciutadella de Menorca, Palau Solleric, 












MATÍAS QUETGLAS Y SU PINTURA
 M.Q.- Pretender explicar como es la propia pintura es siempre una tarea pere-
grina. Cuando leo mis declaraciones a algún periódico, aún siendo una transcripción, 
exacta de mis palabras, tengo la impresión de que no soy yo el que habla sino alguien 
que me conoce vagamente. Probablemente me explico mal... o quizás lo que ocurra es 
que lo más profundo de la pintura es intransferible a otro medio de expresión... Sssiii... 
me gusta pensar que lo que ocurre entre el pintor, el cuadro y el espectador no puede ser 
traducido correctamente a fórmulas verbales, que la pintura va de los ojos al corazón, sin 
pasar por el cerebro. 
 En cualquier caso, los artistas pensamos y también filosofamos, a nuestra mane-
ra, claro está... Filosofar pintando es intentar entender sensorialmente... Un color exacto 
junto a otro color exacto, unas formas que son exactamente las que deben ser para que 
ocurra el milagro: entender lo más oscuro y saberlo comunicar... Estoy hablando como 
si esto me ocurriera cada día... je, je.
 A. C.- ¿ Se te considera un pintor realista? ¿ Qué es para ti el realismo?.
 M.Q.- No me gusta hablar de realismo, porque no me interesa la realidad. Es un tér-
mino que crea muchas confusiones. Algunos hasta creen que ser realista es ser un monárquico. 
 Pienso que la realidad está arraigada en la cabeza de todos los pintores, pinten 
como pinten. Para mí, Tapies es el pintor más realista de nuestro tiempo. Sus muros, 
sobre todo, tienen una presencia tan densa que a su lado cualquier pintura realista parece 
más bien una ensoñación lírica o metafísica.
 Pretender atrapar la realidad en su sentido absoluto es una utopía, por eso pre-
fiero que digan de mí que soy figurativo, muy figurativo si prefieres y es que la figuración 
me parece el vehículo de expresión más natural. Me gusta porque no puedo imaginar 
una emoción sin una imagen que la represente ( los sentimientos abstractos necesitan 
formas concretas para explicarse), porque es un lenguaje visual esencialmente comuni-
cativo, porque no es un código aritmético, porque sin figuración ¿cómo podría pintar a 
la gente que me importa? ¿cómo podría explicar una visión que me impresionó?.
 A. C.- ¿No temes, como pintor figurativo, caer en lo literario?.
 M.Q.- No, no lo temo. Este es un miedo para los pintores figurativos con men-
talidad de abstractos. Para mí es al revés: en pintura, narrar o describir es un atributo 
específico de la figuración, una posibilidad más. A nadie se le ocurre que la << Storia 
della vera Croce>> de Piero de la Francesca sea otra cosa que pintura por el hecho de 












 A. C.- De alguna manera, creo que te toca el alma algo muy cruel que hay en el am-
biente, por aquello del cuchillo que tu decías, hablabas de un cuadro de hace muchos años...
 M.Q.- Mira, ese es el tipo de cosas que no me suelo preguntar mucho, que por 
qué se me ocurre poner un objeto determinado o disponerlo de una determinada manera 
en un cuadro, porque cuando empiezo a darle muchas vueltas acabo haciendo un guión 
de cine. En cualquier caso sé que tengo un pensamiento de base y es el sentimiento de 
que la vida es una cosa muy compleja en la cual siempre conviven pegadísimos lo agra-
dable y lo desagradable, lo tierno y lo ácido... Parece que es casi automático que si uno 
quiere pintar algo que tenga un mínimo de pulso, tienen que aparecer todas esas cosas: 
en un momento dominará una cosa lírica y en otro será un ambiente cargado de tensión, 
pero todo está ahí y además nunca en estado puro.
 A. C.- ¿ Crees que un artista sufre más o tiene más capacidad de felicidad, o piensas 
que eres un hombre corriente y normal?.
 M.Q.- Bueno, se dice que los artistas vivimos bajo el signo de Saturno, que es un 
tanto depresivo y melancólico. Yo soy melancólico, y mucho, pero conozco muy buenos 
artistas que no lo son, así que creo que no hay una ley general. Quizás lo que más nos di-
ferencia es el material con que trabajamos: el sentimiento y la emoción. Todo el mundo 
los tiene pero nosotros los convertimos en cuadro, esculturas u otra cosa...
 A. C.- ¿ Crees en el papel especial del arte?.
 M.Q.- Suelo mirar más hacia dentro que hacia fuera. Tiendo a la intimidad, aun-
que supongo que mi ser más oculto está empapado de nuestro tiempo y esto por algún 
lado tiene que aflorar.
 Si te refieres a si el arte transforma la sociedad, se me ocurre que en este momen-
to los ordenadores pueden más que el arte. En realidad creo que nos estamos transfor-
mando continuamente los unos a los otros. 
 A. C.- Veo muchísimos cuadros en tu estudio. ¿ En que estás trabajando?.
 M.Q.- Como ves, la mayoría son asuntos amorosos, historias pasionales... Es 
un iconografía muy poco presente en el panorama artístico actual, pero me tiene muy 












 A. C.- ¿ Como te lo planteas?.
 M.Q.- Como te lo decía antes, intentando utilizar con plenitud las virtudes es-
pecíficas del lenguaje figurativo: pintar el afecto, narrar pasiones. Estoy bastante enfe-
brecido con esto, la dificultad de hallar efectos plásticos para estos temas, encontrar la 
distancia exacta entre dos figuras, construir el espacio perfecto para un suceso, es bastan-
te complicado, y estoy medio borracho con el intento. Y espero que la temática me ayude 
a pintar con calor. En realidad, estoy contento.
 A. C.- ¿ Como organizas los cuadros? ¿ Te sirves de modelos?.
 M.Q.- Ya sabes que normalmente he pintado del natural y en casos complicados 
de fotografías, pero en este caso empecé haciendo bocetos de imaginación, que resultaban 
muy prometedores. Llamé a unos amigos para hacerles unas fotos representando aquel 
asunto. Fue un fracaso. El tema era una especie de rapto, y en boceto el hombre llevaba a 
la muchacha como si fuera una pluma. En la realidad, la chica pesaba como un fardo y él 
tenía los pies como clavados en el suelo... y la expresión, la verdad, nada apasionada.
 Decidí pintar de imaginación y al principio fue bien pero no conseguía acabar, 
me faltaban siempre datos importantes. Pasé bastantes malos ratos pero un día mirando 
una reproducción de la Pieta Rondanini de Miguel Ángel, se me ocurrió que para hacer 
mis cuadros podría hacerme una maqueta de barro que luego utilizaría como <<modelo 
del natural>>. Y en eso estamos.
 A. C.- ¿ Habías hecho antes escultura?.
 M.Q.- Siempre me gustó y lo había hecho en Bellas Artes y luego de manera 
esporádica. Bueno, la cosa es que me puse a trabajar y ví que me resultaba más fácil 
modelar que dibujar de cabeza. Me lo paso muy bien y el resultado hasta ahora son seis 
bronces y varios cuadros en diverso estado de ejecución.
 A. C.- Entonces, ¿estás contento?.
 M.Q.- Sí, me gusta trabajar con ganas y ahora tengo muchas. En cuanto al re-
sultado, me falta perspectiva para ejercer el más mínimo sentido crítico. Dentro de unos 














 A. C.- ¿ Vas a preparar una exposición con estos cuadros y esculturas?. 
 M.Q.- Se van a presentar el año que viene en la Feria Internacional de Arte Contem-
poráneo de París, pero una parte podrá verse antes en una gran exposición, casi antológica que
va a ser a principios del 86 en Menorca y Mallorca con la que estoy muy ilusionado... Ya 
sabes que soy menorquín.
 A. C.- ¿ Tienes una definición de lo que es el arte?.
 M.Q.- ¡Que más quisiera yo! Me gusta en el Arte como algo bello, profundo e 
inútil. No vale como definición. ¿ Verdad?. 
Asunción Cabrera
Revista “Casa Viva” nº 45, Barcelona, 1986
Catálogo exposición de M. Q. Primera retrospectiva, Església del Roser, Ciutadella de Menorca, Palau Solleric, 













 Conocía a Matías Quetglas desde pequeño, aunque no mucho. Todavía me 
acuerdo de cuando su madre le compró una caja de pinturas y algunas telas, en la tienda-
estudio de Nina Camps, que debieron ser sus primeros útiles de pintor. Por entonces yo 
también adquiría lienzos en la covachuela de Nina Camps, un obrador lleno de trastos, 
imágenes de santos medio estropeadas, herramientas de carpintero, láminas, tubos de 
colores al óleo, pinceles, bastidores... De todo un poco. El marido de Nina tensaba la tela 
con unos alicates, una risilla irónica bajo el bigote y las gafas caídas sobre la nariz, y acto 
seguido las fijaba con tachuelas. Un día me enseñó un cuadro que reproducía el molino 
de la plaza.
 -Lo ha pintado Matías -me dijo-, un muchacho que tiene gran afición.
 Pude contemplar otra obra suya en «Ca-los», como llamábamos al colegio sale-
siano, en una exposición que se montó en el centro de reunión de los alumnos. Era un 
paisaje dibujado al carboncillo, árboles, un río, y ya dejaba adivinar su futuro estilo per-
feccionista. Algún tiempo más tarde expuso ya individualmente en el «Casino Nuevo».
  -Hay una mujer desnuda que no se ve bien lo que es -oí comentar-, una lástima...
 Después supe que se había marchado a Madrid, a la «mili», y que allí estudio 
Bellas Artes, se casó y se convirtió en un buen pintor.
 Cuando le volví a ver era ya muy conocido. Presentábamos, también en el «Ca-
sino Nuevo», de Ciutadella, mi novela «L’Arcángel». Gabriel Janer Manila comentaba el 
hiperrealismo de la obra. Yo incluso contestaba a alguna pregunta, frunciendo mucho el 
entrecejo. Jaume Fedelich, otro pintor, acompañaba a Matías, y como él estaba confun-
dido ante la ambigüedad del término. Hiperrealismo, para Janer, era superar la realidad, 
como hizo el surrealismo. Para los pintores era imitarla fielmente. Al terminar el acto 
intercambiamos opiniones y pusimos las cosas en claro.
 Poco después, durante el año 1974, viajamos con Fedelich a Madrid. Matías nos 
invitó a su casa, en el piso de la calle Doctor Esquerdo, y también nos llevó a la casita de 
Navalperal. En el apartamento, en un entarimado, había montado el estudio. Allí pasaba 
gran parte del día, trabajando con minucia, reproduciendo, a veces durante semanas, una 
simple coliflor. Algunos maniquíes de madera, articulados, le contemplaban, impasibles, 
y a menudo le servían de modelo, pacientes, impávidos, y, claro, sin demasiadas reticen-
cias. Esto confería a sus pinturas de entonces, plenamente realistas, un cierto tono irreal. 
Y tal vez por eso, también, el primer día que entré en su taller uno de aquellos muñecos 
me propinó un cachete, por la espalda, traidoramente, cuando me había quedado bo-
quiabierto ante un mozo que cargaba estoicamente a cuestas un cordero inmaculado, 
perfectamente conseguido. Exclamé:
 -¡Ay! -y me volví.
 Me guiñó un ojo y me endilgó: -Amigo, no vale quedarse en babia...
 Matías, constituido en cicerone, nos llevaba a exposiciones, nos presentaba ami-
gos suyos, pintores y galeristas. Y el maniquí venía también con un traje gris, tocado con 












la punta, como si fuese a bailar claque. Supuse que venía a ilustrarse para posar, a fin de 
saber adecuarse a cada escena con pleno dominio y conocimiento de causa. Recuerdo 
que visitamos el parque del Retiro y que Matías puso una mano sobre la barandilla del 
puente, pulidísima, por tantas palmas como la habían repasado, y dijo:
 Tócala, verás que fina es... ¿Verdad que casi te la pone tiesa?
 Yo palpé, entusiasmado, y luego comparé la delicadeza del pasamanos con la 
cabezota monda del muñeco, y puedo asegurar que la sensación fue doble.
 Pero el maniquí me miraba con cara de pocos amigos. Debía de estar maqui-
nando algo feo. Otro día, en la casa de Navalperal, sacudíamos el castaño del patio para 
recoger las vainas, llenas de púas, y el muñeco cascaba las castañas con la cabeza, como 
si fueran nueces. Nos habíamos acomodado frente al fuego de la chimenea y aproveché 
la ocasión para desembarazarme de aquel papirote, no fuese a obsequiarme con alguna 
mala pasada. De una coz le empujé sobre las llamas. Cayó de bruces y ya no se movió; se 
quedó repantingado en aquel infierno, con una sonrisa plácida, tal vez por el cosquilleo 
del fuego, a no ser que saborease a fondo la increíble sensación de regresar a la nada, 
mientras crepitaba la leña que era su carne y expelía una espesa humareda, junto con 
aroma resinoso, casi reconfortante.
 -Podemos aprovechar para asar las castañas -dijo Matías-. Y una longaniza.
 Nos echamos al coleto buen vino tinto, comprado en una taberna, junto a la 
vía del tren, y gozamos sobremanera; tanto que, cuando me incorporé, me tambaleaba, 
como si aún estuviera en el barco. A la mañana siguiente desperté con mucha sed, un 
gusto acre en la boca y una jaqueca intensa bajo las sienes.
  Nos echamos a la carretera. Paramos a comer cocido en una fonda y, cuando es-
tábamos a punto de reanudar la marcha, vimos, sentado en la cuneta, un sátiro flautista, 
que no era otro que el muñeco. Y nos lo llevamos. Me miraba, burlón, sentado a mi lado.
 -Yo- no me reiría tanto –dije-. Sacaremos buenos jamones de tus patas de cerdo.
 Ja, ja; no le hizo la menor gracia.
 Después Matías se lo llevo a Ciutadella a la casa que compró en la calle de Sant 
Pere Alcántara. Lo tenía completamente vendado, y comenté que si lo pintaba tal como 
estaba entonces le dirían que su estilo había evolucionado peligrosamente.
 ¡Qué va!... —exclamó.
 Y dejó la frase en un suspenso enigmático.
 Arrinconó el maniquí en un ángulo del desván donde pintaba, y se dedicó a 
amueblar la casa con cachivaches antiguos, a pintar cacahuetes a contraluz, que incluso 
olían a recién tostados, tacitas de chocolate humeante, pasteles y mazapanes. Dibujó 
también mi mano izquierda,” reloj incluido, con un fondo de mar encalmado. Pero daba 
sensación de ahogo, de grito angustiado en medio de la soledad acuosa de nuestro mar. 
La mano era más angulosa, puntiaguda, como las orejas de un gato, o como las de un 
genio maléfico, un duendecillo acostumbrado a hollar regiones fantásticas y a mofarse 
de todo.
 Una noche soñé que mi propia mano quería agarrarse a algún saliente, desde el 
fondo de un lago de tinta roja, tal vez vino moscatel o quién sabe si incluso sangre. Me 












fuerzas vi planear un pájaro de fuego, que me agarró de un tirón, sin quemarme lo más 
mínimo, y me arrastró hasta una pendiente seca, llena de hojarasca y, quién lo dijera, 
de níscalos. Naturalmente, aquel hombre de fuego era el maniquí de Matías, todavía 
ardiendo, como el día en que le hice caer sobre las brasas del hogar. En seguida le vi zam-
bullirse en el lago de jugo de cerezas. Exhaló una nube de humillo blanco y me desperté.
 Por la mañana temprano volví a casa de Matías. Subí a toda prisa al desván. Des-
enrollé, corté las vendas del muñeco. Por cierto que estaban cubiertas de polvo. Cuando 
lo hube destapado cobró movimiento. Me sonrió. ■
 -¿No te gustan las setas?- me dijo.
 Me quedé sin habla.
 Después empezó el trastorno. El muñeco, ahora, era un hombre hecho a escupi-
tajos de bronce, una escultura tallada a cuchilladas diestras por el mismo Matías. Avan-
zaba, y dejaba en suelo huellas de sangre caliente. Me hacía estremecer; aquel individuo 
ceñudo tenía muy mala cara. Le vi arremeter contra Mª Antonia, la mujer de Matías, 
y desnudarla con dos manotazos. La derribaba y arrastraba por el suelo, poniendo las 
rodillas a la altura de su cuello. La agarraba por los pies y con un cuchillo le vaciaba las 
ingles a cuchilladas.
 Me di cuenta de que la víctima no moría. Sonreía tan sólo, como si le hicieran 
cosquillas. Y ya no era Mª Antonia: había cambiado de rostro y de figura. La colocó de 
rodillas, agachada, y le hizo una incisión en el cuello de la que extrajo toda una copa de 
vino. Después ella, mansa, le endulzaba los labios con aquel vaso de licor.
 -¿Sabes? – decía-, es dulce como malvasía.
 El muñeco aparecía ufano, y ella me miraba con sonrisa encantadora. Era un 
hembra tetona, cabello lacio, largo. El hombre de bronce la situó de cara a una pared 
tosca y, palpándole levemente la nuca, le clavó un clavo oxidado, enorme. Y ella todavía 
me miraba, amorosa, oferente. Se dio la vuelta y, con el cambio de iluminación, advertí 
que no era un clavo lo que le había hincado en el cuello, sino un pedazo de carbón, el 
mismo que le sirve al artista para iniciar sus obras.
 Eso era, hete aquí que ahora entendía toda la trama. El cuchillo que se transfor-
ma en clavo, el clavo que se convierte en carbón, lengua del artista. Fantasmas imagina-
dos, descubiertos por los trazos y los colores, animados por la ficción.
 -El capricho -me corrigió alguien.
 Era Goya, que venía barbado y viejo, con ojos melancólicos, desencantados. Dijo 
que acababa de terminar los grabados prohibidos y las pinturas negras.
Pau Faner
Catálogo exposición de M. Q. Primera retrospectiva, Església del Roser, Ciutadella de Menorca, Palau Solleric, 
Palma de Mallorca, 1986.












MATÍAS QUETGLAS, RETRATO DE PINTOR
 Dentro de nuestra rica vertiente de realistas, el menorquín Matías Quetglas se 
ha ganado un puesto de privilegio. No ha sido fácil si tenemos en cuenta que esta ten-
dencia se ha desarrollado en nuestro país con personalidad indudable y que cuenta, entre 
otros, con pintores y escultores de la talla de Antonio López García, Carmen Laffon, 
los hermanos López Hernández, Isabel Quintanilla, María Moreno, Daniel Quintero, 
etcétera. Pero además del problema de una concurrencia de tan alta cualificación, está, 
sobre todo, la del sutilísimo espacio que deja así a la evolución personal esta tentación 
realista, que constriñe cualquier veleidad expresiva en más de una disciplina contempla-
tiva y técnica de naturaleza implacable.
 Con lo dicho basta, en todo caso, para apreciar el peligro de caer en un forma-
lismo mecánico y aburrido, imposible de salvar ni tan siquiera con la ayuda del más 
excelso virtuosismo. Aquí hace falta, pues, paciencia y oficio a raudales, más también, y 
en no poca medida, calidad visual; esto es, penetración en la mirada y, en consecuencia, 
un instinto profundo de la realidad, una sintonía con el corazón de las cosas a través de 
sus apariencias.
 En este sentido, al pintor realista se le nota más que a nadie si progresa, si su 
mundo se ha enriquecido. Por eso, en fin, hay que fijarse en los argumentos que nos 
presenta y qué actitud manifiesta ante ellos.
 Matías Quetglas (Ciudadela, 1946) se nos muestra, por ejemplo, cada vez más 
concentrado y, de esta manera, ya no mira su paisaje cotidiano sino a través de la esceni-
ficación del hecho de pintar. Tal es ciertamente el argumento central de la muestra que 
exhibe ahora en Juana Mordó, donde no exponía desde la primavera de 1977; es decir, 
desde hace casi cinco años. De manera que el pintor pintando, el pintor y su modelo 
o hasta los propios modelos sorprendidos en el acto de pintar un amplio repertorio de 
situaciones y juegos de miradas en el trance íntimo de crear.
 La variedad de gestos y actitudes retratados al son de una misma obsesión de 
fondo está simultáneamente acompañada por una versátil disponibilidad de técnicas, 
que parecen querer definir la cualidad de cada momento. En este sentido Quetglas no 
teme emplear los soportes más distintos, desde el papel más humilde roto y plegado 
hasta el lienzo de buena preparación, como tampoco valerse, según el caso, del carbón, el 
pastel, el temple al huevo o lo que le resulte preciso.
 Este amor a la pintura se revela también en el homenaje que hace Quetglas a 
célebres maestros del pasado, que nos dejaron la imagen de su quehacer en el estudio. 
Recreando alguno de estos fragmentos, establece Quetglas un diálogo pictórico, que 
tiene algo de guiño cómplice, de magia compartida y hasta un punto de ironía. Es, si-
guiéndoles, como pone de manifiesto, la pasión por el dibujo del natural, aquí empresa 
soberana, por el estudio de la figura y el paisaje, por el trozo de realidad evidenciado en 
su virtualidad pictórica... Es así también como demuestra el gusto de saber y el regusto 
de hacer, una dedicación no exenta de concentrada unción en beneficio del misterio: 













 No hay duda de que Quetglas se enriquece y progresa en ese delgado espacio que 
le permite el estar enfrascado en la contemplación de la realidad más directa y sentida. 
Francisco Calvo Serraller
El País, Enero de 1983.
Catálogo exposición de M. Q. Primera retrospectiva, Església del Roser, Ciutadella de Menorca, Palau Solleric, 
Palma de Mallorca, 1986.












 La polémica sobre el realismo en las artes plásticas constituye uno de los temas 
más intrincados de entre las cuestiones estéticas de la última centuria. Se han designado 
como realistas en las artes plásticas, en la narrativa y en otras manifestaciones artísticas 
formas expresivas en algunos casos muy diversas. Cuando en los años 60 se desarrollan 
nuevas formas figurativas que, de alguna manera, entroncan con la tradición realista 
se apela a la destrucción entre el realismo académico, el realismo político y el realismo 
intimista o mágico; y esto sin contar con la corriente superrealista, tan importante en el 
ámbito internacional.
 La atención multitudinaria que suscita la pintura de Antonio López, si bien ha 
atraído el interés general hacia el realismo llamado por algunos críticos «mágico», en 
cambio también ha influido el extraordinario brillo del pintor manchego en que, a veces, 
no se valorase suficientemente el excepcional nivel estético de la obra de otros pinto-
res realistas de las generaciones siguientes. Éste es el caso de Matías Quetglas, que no 
perteneciendo ni a la escuela del realismo madrileño (Antonio López), ni a la sevillana 
(Carmen Laffont).ha enriquecido el patrimonio artístico con una obra que tiene además 
el interés adicional de llevarse a cabo en otro medio cultural, el de la Comunidad Autó-
noma de las Islas Baleares. Perteneciente a la segunda generación dentro del realismo, 
nacido en los años 40, contemporáneo de nuestro pintor realista asturiano Carlos Fie-
rra, la exposición de Matías Quetglas en el Museo de Bellas Artes de Asturias será, sin 
duda, muy bien acogida por los aficionados asturianos que tendrán así una excepcional 
ocasión para contemplar la obra de uno de los artistas más significativos del arte español 
de nuestros días.
 Nuestra gratitud a la Fundación Lorenzana de Madrid, así como a la Fundación 
Colegio del Rey de Alcalá de Henares por su colaboración en la realización de esta muestra.
Manuel Fernández de la Cera 
Presidente del Centro Regional de Bellas Artes y Consejero de Educación, Cultura y Deportes del Principado de 
Asturias.












 La impresión que nos puede causar un cuadro, es algo tan personal como lo que 
sentimos al escuchar una música, leer un libro... Es por lo que considero que gran parte 
de las críticas o comentarios que se hacen sobre exposiciones están de más tratándose de 
algo tan subjetivo como es la apreciación artística.
 Después de esta declaración de principios permítanme que les haga una única 
sugerencia. Disfruten reposadamente de la exposición de Matías Quetglas y dejen que 
cada cuadro les muestre su propia belleza.
José G.-Lorenzana 
Director Fundación Lorenzana
La Fundación Lorenzana quiere expresar su agradecimiento al Museo de Bellas Artes de Oviedo y a la Fundación 
Colegio del Rey de Alcalá de Henares por su colaboración en la realización de esta muestra retrospectiva de la obra 
del pintor Matías Quetglas.














 ¿veu el meu ull? És un mirall de flames 




 Como un resucitado, la noche se levanta. Quedan atrás el tacto del ciego y los 
terrores vertiginosos del sueño. Noche: proximidad de lo oculto, espejo ciego que nos 
vuelca a la memoria sin sentidos, quietud de lo entrevisto. Sobre el arco del horizonte, 
el alba apunta y se transforma: gris al principio, como una lámina de plomo; rojo sangre 
después, con ribetes de oro viejo, para, al fin, vibrar en todos los tonos del azul. Aún no 
asoma el sol sobre la pereza de la isla y ya el mar, segundo a segundo, vaivén a vaivén, 
modifica su silencio de rumores. Sin ruido, la luz se quiebra como una roca batida por 
el agua a lo largo de los siglos y que así, lentamente, terminó por convertirse en algo 
minucioso e inasible: una playa. Y, con la luz, el espejismo del mundo: la línea de las olas, 
la rápida sombra de un pájaro, un madero oscuro, la huella de un pie en la arena húmeda. 
-Esto es real, se dice el hombre recién despierto, también él recién nacido o revelado, 
mientras afronta, no sin dolor, el grave esfuerzo de abrir los ojos. Y, como detesta la ig-
norancia -la ignorancia, y no el orgullo, fue el verdadero pecado original-, nombra: mar, 
cielo, arena, cuerpo, lejanía. Nombrar es su atributo o su consuelo; dudar, su tarea. Fija 
entonces la mirada aún con más atención o tal vez cierra los ojos. ¿Es real -se dice este 
paisaje, este rostro, porque lo veo o recuerdo que lo vi. O presiento que volveré a verlo? 
¿Es real -no cierto sino real- este árbol porque lo toco y siento en la palma de mi mano 
la rugosidad de su corteza? La duda ya es la conciencia: dualidad, fractura, distancia-
miento. Otra visión, otro corazón, late en los objetos y los revela a nuestros ojos con una 
nueva densidad: la de aquello que, inmediato, nunca se muestra por completo.
 Creo que fue Cesare Pavese, el poeta y suicida piamontés, quien, no sin cierto 
desgarro, se preguntaba: «¿Quién puede afirmar que ha tocado las cosas junto a las cuales 
pasa?» Una quiebra esencial late en el origen de esta pregunta: la distancia que media 
entre la vida y los seres vivos. Armados con las pobres herramientas de la memoria y los 
sentidos, a duras penas aprehendemos la apariencia del mundo y aceptamos tal aparien-
cia como su fundamento. Pero si nos atrevemos a forzar un poco la mano -allí donde el 
horror al lienzo en blanco se transforma en acto y la miseria del espíritu en lucidez- de 
inmediato alcanzamos a presentir el otro lado, lo que está detrás, más allá, y, absorto en su 
propio discurso, nos habla en silencio. ¿Quién no ha sentido alguna vez que un lugar, un 
olor, una mirada apenas entrevistos al azar de los paseos, nos dicen algo que no somos 
capaces de entender plenamente, algo que tal vez supimos en otro tiempo y ahora se nos 
transmite en un lenguaje que ya no podemos traducir? Ese temblor es lo que funda y 












 Tender puentes sobre ese abismo -de lo que somos a lo que no somos, de lo que 
tal vez fuimos a lo que soñamos ser- es la función primera del arte. Sea cual sea el modo, 
la actitud o la técnica que adopte, ninguna expresión artística tendrá valor moral si no 
parte de una reflexión sobre el problema de cómo entender la realidad y cómo expre-
sarla de una manera aproximadamente inteligible. Arte: nostalgia de la unidad, regreso 
o avance -no hay direcciones en el espacio contemporáneo- hacia lo que alguien quizá, 
equivocando su busca al proporcionarle un sentido, llamará paraíso. Nostalgia de una 
visión no fragmentada que nos permita contemplar el mundo sin el distanciamiento de 
quien es, a la vez, actor y espectador de sí mismo. Pero distanciamiento significa desgarro 
y dualidad; significa, por tanto, nacimiento. El hombre de nuestro tiempo, abocado a su 
propia desnudez, surge de esta fractura: ser él y su reflejo inalcanzable. Y, a partir de ahí, 
está condenado a aceptar que ninguna experiencia es comunicable salvó la experiencia 
de la soledad. El ser escindido es el ser solitario: proyectado fuera del mundo, puede con-
templar su transcurso pero ya no forma parte de él como una pieza más del engranaje, sin 
contradicción y sin angustia. Está condenado a la soledad y a la reflexión, es decir, al arte.
 Pero si toda experiencia es esencialmente incomunicable por solitaria, ¿qué ca-
mino queda para explicar de alguna forma el mundo y alcanzar con esa explicación al 
hombre, al hombre real que ama y sufre y muere a solas? No, desde luego, el burdo pro-
cedimiento del espejo stendhaliano ni tampoco la ciega huida de todo código expresivo 
que, buscando para su discurso la entelequia de la libertad, siempre termina por desem-
bocar en el vacío. Digamos más bien que todo artista debe dar vía libre a la abundancia 
del corazón, aprender a escucharse, aprender a reconocer la propia voz entre la multitud 
de ecos que lo pueblan, y dejarla hablar humildemente. Y, tal vez, algún día, en otro oído 
atento, esa voz, por simple simpatía o afinidad, será oída y hasta reconocida: no un espejo 
sino un sistema de espejos contrapuestos que evoquen de uno a otro, enriquecida cada 
vez, la imagen original, el pensamiento múltiple de la realidad.
 Pero pensar la realidad significa aceptarla por completo, sin ilusorias reconci-
liaciones, enfrentarse a ella sabiendo que nada, desde el horror a la belleza, nos será 
escatimado. No basta, pues, con la imagen quieta, modélica, fija como una estatua de sal, 
donde clavar tenazmente la mirada; es precisa, además, la paciente violencia del conoci-
miento y su más lúcido desdén: la conciencia de lo inasible. Y, entrevisto el camino entre 
todas las trampas del consuelo -las modas, el éxito mundano, el estéril virtuosismo-, aún 
resta un paso más: adivinar que, con nuestras pobres herramientas, creamos siempre 
desde la ignorancia de nosotros mismos y que tan sólo el azar, la substancia de lo que 
fluye para permanecer, nos sostiene. Entre la vida -que muy pocas veces y a duras penas 
se alcanza -y la muerte- de la que el arte no es más que su injuria- el verdadero artista 
elije cuanto queda en medio: el deseo.
 Y, así, el arte se constituye en un juego total en el que la única regla es el hombre 
en su dimensión más íntima; un juego en el que, sin metáfora, arriesgamos la vida, al que 
nos arrojamos como un dado a sabiendas de que el premio no será sino un breve instan-
te de completa visión, de pasajera unidad, que apenas seremos capaces de rozar con la 
punta de los dedos antes de que desaparezca. El artista nunca volverá a ser un demiurgo, 
un creador de fantasmagorías. Su función moral será otra: dar testimonio de aquello que 
afecta al hombre -la muerte, el amor, la soledad, el paso del tiempo- y que, al tocarlo en 
su raíz más honda, le conmueve, le desplaza, le saca de quicio y le lleva de donde estaba 












en levantar acta de lo visto y anunciar lo entrevisto, guardar como un tesoro la porción 
de misterio que le ha sido otorgada y callar después: un concepto, un poco de dolorida 
belleza, algo de vida no contaminada por el tiempo -su opuesto-, es todo cuanto puede 
ofrecer. Y es mucho.
 Hay en Matías Quetglas, el hombre de la isla, esa tensión creativa que sólo el 
rigor de la obra bien sufrida proporciona. Bien sufrida: morosamente pensada, merecida. 
Una larga conversación amorosa que es, en sí misma, todo un destino, una señal grabada 
a fuego que distingue a quien la lleva: la marca del visionario, el emblema del testigo. En 
su obra, la simple elección de lo representado constituye ya una forma de pensamiento: 
del acto a la mirada, y no sólo de la mirada a su aprehensión, el trabajo paciente y me-
ditativo de Matías Quetglas refleja la lucha tenaz del hombre moderno por acceder a su 
perdido lugar en el mundo y hallar así una comprensión no sesgada de lo real. Hombre 
de la luz, trabajador de la luz, sabe que tras el alba y el mediodía, tras la aparición del 
mundo y su trabajador de la luz, sabe que tras el alba y el mediodía, tras la aparición del 
mundo y su juego de disfraces, siempre la noche termina por caer como una mujer que 
se reclina en su propia desnudez. Y que, cuando eso ocurre, la sola contemplación es 
inútil. Contemplar es extasiarse, vale decir perderse. Contemplamos para la nada, para la 
noche que dura eternamente, para lo que nos huye. Señalar lo contemplado, en cambio, 
nos salva porque nos encarna una salvación al revés. Señalar es apelar a lo que perdura y 
se transmite, debatirse contra el tiempo, injuriarle para que nos respete, afán de perma-
nencia, permanencia, quizá, para otros que nunca conoceremos. Señalar es elegirse.
Juan Manuel Muñoz Aguirre
Madrid, enero de 1987












LA PINTURA EN SI MISMA
 Restituir la pintura en sí misma, a su felicidad, a su fantasía y darle otra vez la 
palabra, su rostro, su conexión con el mundo: esto es Matías Quetglas. Español desde 
la cabeza a los pies, en la extraordinaria pericia y en la imaginación desplegada en cada 
sentido de la vida, él ha conseguido reconstituir el lenguaje sin prejuicios formales, ma-
nifestándolo con una libertad despojada en absoluto de fórmulas o cláusulas repetidas. 
Es verdaderamente raro encontrar a un artista como él tan natural, tan directo y, al mis-
mo tiempo, tan refinado, sutil, inquieto y hasta complicado. Por caminos misteriosos, 
por combustiones secretas filtran en su pintura todas las linfas de una gran tradición 
-desde Goya a Picasso- pero allí, juntos, pulsan adentro nuestras preguntas, nuestras 
incertidumbres y nuestros difíciles amores. No será tan fácil, delante de sus cuadros, 
permanecer neutros, olvidarse con desenvoltura de sus imágenes.
 Sin embargo Quetglas es un joven pintor de apenas cuarenta y dos años. Perte-
nece, en efecto, a la generación artística nacida en esta primera posguerra, a aquel grupo 
de pintores y de escultores que de modo explícito, es decir, sin perífrasis, han querido 
llamarse realistas. Se trata de una línea de tendencia que, en España, tiene ya una legiti-
mación crítica de fundamental importancia. Kandinsky, en una enunciación dogmática 
suya, sostenía que es necesario “hablar de lo recóndito a través de lo recóndito”, recha-
zando la materialidad de lo visible. Estos jóvenes artistas españoles, al contrario, están 
persuadidos de que el vocabulario de lo invisible está compuesto por la objetividad que 
nos circunda, pues lo visible y lo invisible constituyen una identidad. El rostro es el cuer-
po del alma, decía Wittgenstein. ¿Cómo es posible, por lo tanto, representar los hechos 
del alma si no se pinta el rostro, de los hombres?
 Es precisamente lo que Quetglas hace con tanta fluidez y penetración. Lo que 
le interesa es sobre todo esta reconciliación poética con la verdad de las cosas, con el 
espacio temporal de ellas, con la crónica de la existencia.
 Quetglas no tiene necesidad de inventar imágenes “extrañas” para sus lienzos. 
Imaginemos el esfuerzo de los surrealistas para crear su repertorio de sueños, de pesadi-
llas, de alucinaciones. Quetglas, al contrarío, se mueve en la dimensión de lo cotidiano, 
le basta a menudo lo interior de su casa o de su taller. Es sobre todo la levadura que él 
sabe introducir en estas imágenes lo que dilata el sentido de ellas, lo que las carga de in-
tensas sugestiones. Es ésta su mágica capacidad. El no tiene necesidad de crear ninguna 
asombrante metamorfosis ni de descentrar ningún presupuesto de la normal existencia. 
Si existe algún misterio, secreto, drama, belleza y ambigüedad hay que buscarlos en la 
vida de cada día, no fuera de la vida. Y es a esta vida a la que es necesario dirigirse para 
profundizar los motivos de la propia sensibilidad.
 Con una curiosa avidez, Quetglas asiste al drama de la existencia y participa en 
éste. A veces hay en él un alejamiento, a veces una ironía y un juego, pues también éstos 
se revelan en la trama de la existencia, pero más a menudo hay fervor, maravilla y en-
canto. La pareja humana, los amantes, el pintor y la modelo, el puro desnudo femenino 












pujanza, los encienden con nuevas fascinaciones, los exhortan a soluciones inéditas. Y es 
prodigioso el ejercicio que, sobre tal temática, proponen sus energías figurativas.
 Sus recursos no tienen límites, la invención de sus procedimientos estilísticos 
es siempre sorprendente. No queda tampoco prisionero de sí mismo, pues pone cons-
tantemente en movimiento las propias conclusiones, también las más afortunadas, para 
encontrar, en cada prueba, los modos renovados de la expresión. En resumen, Quetglas 
no pinta nunca el mismo cuadro. Vemos así que el dibujo aparece bien definido y con 
realce, mientras el color es nítido y firme y, al contrario una cálida y umbrosa monocro-
mía envuelve las figuras: vemos que la luz deflagra y, luego, se disuelve tiernamente en 
tonos crepusculares; vemos que las imágenes viven escondidas casi en un ritmo de danza 
y, después, se apagan detrás de un polvo de madreperla o de amatista.
 He aquí, pues, la razón por la cual un encuentro con Quetglas es tan emocionan-
te. Estupor, contemplación, éxtasis, pero también estremecedora y apasionada participa-
ción en cada motivo de la existencia: he aquí la atracción que nos llega de sus obras. Nos 
queda solamente contemplarlas y acoger sus sugestiones.
Mario de Micheli
(Traducción de Pedro Fiori)
Catálogo exposición de M. Q. Galleria Appiani Arte Trentadue, Milán, 1988.
Catálogo exposición de M. Q. Galería Estampa, Madrid, 1989.
Dossier Guadalimar, Matías Quetglas, Madrid, 1996.













 ... Hace unas semanas, con ocasión de un viaje para participar en “La Clave”, me 
reuní con todos mis viejos amigos de La Moncloa. Fue una velada inolvidable, en casa 
de Jesús Picatoste, que se prolongó hasta más allá de las cinco de la madrugada. Pasamos 
revista a todos los acontecimientos, a las ausencias, a las perspectivas. Me reencontré con 
un círculo íntimo con el que mantengo relación constante. Pero me quedaba una asig-
natura pendiente. Había quedado para ver al día siguiente a mi amigo Quetglas.
 Al día siguiente le vi en su lugar de trabajo. Tuve la fortuna de que tenía juntas 
-él que es un hombre de trabajo lento y que nunca tiene obra reunida- tres exposiciones 
que debían simultanearse en Madrid, Barcelona y Palma. Casi me emborraché de color, 
de recuerdos. Lo mismo surgía el mar lejano de Ciutadella que el cuerpo y la cara de Mª 
Antonia, unas moscas furtivas en un bodegón renacentista, que las variaciones en torno 
al cuerpo y a la vida. De Matías Quetglas, que a los diecinueve años era dependiente de 
una zapatería de Ciutadella y que se fue a Madrid con las manos en los bolsillos y unas 
enormes ganas de triunfar, guardo muchos hermosos momentos de belleza. Por eso no 
sólo me alegro de que sea uno de los artistas más reputados de España (es casi imposi-
ble comprar un cuadro suyo) sino que también me da un poco de pena que sea uno de 
los pocos artistas completos que quedan en el país. Quiero decir, como me recordaba 
Ramón Canet con este cariño y admiración hacia las obras grandes que sólo los mejo-
res saben reconocer, que es una pena que ya no queden pintores y escultores con tanta 
sabiduría, con tanta delicadeza, con este refinamiento sutil, técnico y lírico, la capacidad 
de sugerir, de mostrar con la insinuación, en fin, de mantener el equilibrio entre la mo-
dernidad y la tradición clásica. De todo ello, largamente, hablamos Quetglas, mi esposa 
y yo ante unas pochas en Casa Domingo, frente a los jardines del Retiro. Y nos citamos 
para el día de la inauguración en Pelaires...
 ... Al ver colgados los cuadros que había visto en el caballete, sentí una nueva 
sensación de vitalismo, me entraba el Mediterráneo y la latinidad por los ojos. Quetglas 
me arrastraba con su dominio de la técnica. En una velada muy íntima, tuvimos ocasión 
los dos matrimonios y algunos pocos amigos más, de hacer inventario del largo y duro 












 Matías Quetglas, pese a que viva en Madrid, es claramente uno de los nuestros. 
Es posiblemente el más famoso y el más caro. Pero sigue siendo el muchacho introver-
tido, amigo de los amigos, familiar, concentrado en el trabajo, ajeno a vanidades y sólo 
concentrado en su obra. Es una persona sencilla igual que un dependiente de zapatería 
que no nos haya salido chuleta. Es un gran pintor. Un enorme pintor. Pero yo le prometí 
que escribiría un artículo en el que no tratara de hacer crítica de arte. Sino que sólo fuera 
un homenaje a la lealtad, a la hombría de bien, a la calidad moral de un hombre admira-
ble. Ese hombre de bigote fino y cara de maestro de escuela que es mi amigo Quetglas.
Josep Melià
 “Última Hora”, 17-05-91.
Catálogo exposición de la segunda retrospectiva de M. Q., itinerante por las Islas Baleares, “Sa Nostra” Caixa de 
Balears, 1995-1996.












MATÍAS QUETGLAS CON HARTUNG EN EL RECUERDO
 Causa verdadera sorpresa que sea ahora cuando este interesantísimo pintor me-
norquín, Matías Quetglas (Ciutadella, 1946), exponga individualmente por primera vez 
en Barcelona. Activo en Madrid desde hace más de veinte años, sólo pudimos ver algo 
suyo aquí en un par de colectivas hace ya bastante tiempo: la de “Jóvenes artistas”, de la 
desaparecida galería Sarrio, en 1974, y al año siguiente la titulada “Alrededor de la rea-
lidad”, de la galería Barbié. Mientras, su obra se fue dando a conocer ampliamente por 
el resto de la Península y por otros países... Son, claro, cosas que pasan y que denotan 
esa especie de inconsútil “tráfico de influencias”, dicho sea en el más inconcreto sentido 
de la expresión, a que competitiva y estilísticamente se halla sometido el arte actual que, 
como se sabe, es una de las más “agresivas” manifestaciones de la cultura de nuestros días. 
En cualquier caso, vaya todo el mérito de esta exposición para los Maragall que, frente 
por frente de la vieja sala Pares y remodelada como ella por los arquitectos Epinet y 
Ulbach, acaban de abrir las puertas de su nueva galería Trama, que se proponen sea “un 
punto de encuentros” -un entrecruzamiento, como su propio nombre indica- de las co-
rrientes que, partiendo de las esencias figurativas, experimentar con los recursos técnicos 
y las opciones aportadas por los lenguajes contemporáneos...
 ... La pintura de Matías Quetglas, pintura eminentemente figurativa, lo es en 
ese sentido de recuperación de algo ya existente, un equilibrio bien centrado entre pos-
turas que se dirían irreconciliables, pero que luego resulta que también cabe en ellas un 
entramado especial, de carácter más de prestancia tanto formal como expresiva, que de 
cualquier tendenciosidad pegadiza de última hora. Algo que participe de lo real más 
como espíritu y creación que en virtud de referencias polarizadas en sus asuntos entre lo 
alusivo y lo elusivo, la inmediatez de lo anecdótico y la evanescencia de lo abstracto.
 El realismo de Quetglas lo es sin sobras ni menguas que tironeen de él en uno u 
otro sentido y tiene, por ello, tanta rotundidad plástica como hondura imaginativa. En 
la treintena de obras que presenta -con prodigalidad de técnicas y procedimientos, óleo, 
acrílico, pastel, carbón, técnicas mixtas y el apéndice de media docena de esculturas en 
las que culmina un objetivismo entre magicista y surreal- todo aparece presidido por lo 
que Fernando Huici define bien en el catálogo como la “misteriosa atemporalidad de su 
poética”. Son obras, en general, recientes, de los dos o tres años últimos. De ahora mismo 
es la de más empeño de ellas, “El bombardeo de Bagdag” (1991), en que es precisamente 
su título, como de cuadro de historia o, mejor, de crónica al filo de un trágico aconteci-
miento real, el que nos da la clave de esa impresión de intemporalidad que, por el hecho 
mismo de ser así como se nos aparece, nos resulta tan misteriosa, es decir, inquietante 
en extremo. El pintor acude aquí al expediente que le era tan caro al Chirico metafísico, 
del cuadro en el cuadro: el de un tema de la Guerra de Golfo y el que componen, ante él, 
el pintor en su estudio, acompañados de dos modelos desnudas y otras dos figuras más 
pequeñas, que no parecen tener nada que ver con las anteriores. No es así, sin embargo. 
Aunque modesta y como subrepticiamente, esas dos figuras menores desempeñan un 












del artista, en el grupo central. Hay aquí, pues, una significativa aproximación entre rea-
lidades distintas y distantes. Como la hay entre el dramatismo de la escena y esa frialdad 
irónica que todo lo paradójico suele comportar. Es lo que imprime tan alto grado de 
tensión metafórica a este cuadro y lo que hace que, ante él, se nos impongan múltiples 
interrogantes acerca de su significación y su sentido.
 Y algo semejante nos ocurre ante todos los demás. Uno piensa en ciertas pinturas 
pompeyanas, en los novecentistas italianos de los años 20 -los Funi, Campigli, Tozzi y 
los tozzianos, tan caros a Eugenio d’Ors-, pero también en el Picasso más ingresiano 
y hasta en el Ingres más picassiano, como el del tan volumétrico “Augusto escuchando 
la lectura de la Eneida” del Museo de Bruselas... Pero tampoco deja uno de recordar 
al Hans Hartung del título de esta carta. Me refiero al Hartung que tuvo residencia y 
estudió allí, en la casita que se construyó entre las dunas y el mar, en un promontorio 
sobre la cala de Tirant, cuando la desbandada de artistas centroeuropeos al subir Hitler 
al poder...
 ¿Sólo por eso, por esa circunstancial coincidencia biográfica y toponímica pue-
de pensarse en Hartung al escribir sobre Quetglas? Tal vez no. Hay una gravedad, esa 
rotundidad que antes dije a propósito del pintor menorquín, y una especie de autoridad 
en las obras de uno y otro, que establece entre ellos, aunque sea por contraste, una más 
íntima relación de lo que al pronto pudiera parecer. Y estoy seguro de que Quetglas sus-
cribiría estas palabras de Hartung: “Ver no es una experiencia total, como lo es todo lo 
que hemos vivido, el frío, el calor, lo que sufrimos, los movimientos interiores del cuerpo, 
que nos permiten tener acceso al mundo”. Lo mismo que Hartung podría haber suscrito 
estas otras de Quetglas: “Veo el cuadro como una playa y la pintura como señales en la 
arena, que son el rastro de mis pasiones, mis sueños y mis melancolías...”
Rafael Santos Torroella
 “ABC”, 06-06-91.













LA EXPRESIÓN PICTÓRICA DEL DESEO
 Los jóvenes de espíritu poético que se daban a conocer a final de los años sesen-
ta, se veían ante una difícil disyuntiva. De un lado el informalismo que arrasaba, ufanán-
dose de ser la única modernidad, y del otro, el incipiente pop que se les antojaba zafio y 
petulante, populista y obra de intrusos, de publicitarios y cartelistas. Aunque ahora pue-
de parecer absurdo, lo cierto es que en aquellos años las infinitas formas de figuración se 
etiquetaban de un mismo modo, se menospreciaba sistemáticamente de manera idéntica 
cualquier forma o versión del realismo.
 Matías Quetglas pertenecía por tanto a una generación para la que ya no era 
válido aquello de “Jo pinto i prou”. A la que antes de pintar, de dar rienda suelta a la 
expresión de sus sentimientos y emociones, como tantos otros jóvenes que en la historia 
del arte les precedieron, debían decidir si estaban dispuestos a arrostrar el anatema. Por 
aquel entonces Quetglas me dijo algo que me impresionó porque denotaba, además de 
su prematura lucidez, una profunda reflexión sobre la problemática que por entonces se 
debatía. Dijo, ni más ni menos, que Tapies era el pintor más realista del momento: “Me 
parece más realista Tapies cuando llama ‘Cartón perforado’ a un cartón lleno de aguje-
ros que el Courbet que llama ‘El desesperado’ a unos colores dispuestos de cierto modo 
sobre la tela”.
 Lo cierto es que en las primeras pinturas que le vi, Matías Quetglas se inclina-
ba por un muy especial realismo poético, hecho de silencio y alusiones secretas. Poco 
después parecía acusar más bien un gusto por recrear lo cotidiano y común, con gran 
precisión en el detalle, pero asimismo con evidentes ansias de hacer de la cotidianidad 
una mitología, la de su propia intimidad.
 En los años ochenta varió algo su procedimiento. Prescindió del modelo y bus-
caba las referencias en su memoria, en su recuerdo. Además, trabajaba por series. Así, la 
dedicada a “la pintura y la modelo”, siendo la pintura la interiorización de un deseo y la 
modelo, la presencia viva. O la serie de sus múltiples autorretratos (“Pintor de perfil”, 
1982; “Tarde de verano”, 1982; “Vino tinto”, 1984). En “Pintor dominical” (1982) rendía 
además homenaje al pintor de Port Lligat.
 Territorio poético
 Habría de ser a mitad de los ochenta cuando cristalizaron dos de sus obsesiones 
que día a día parecían dominar su obra y que aún hoy caracterizan la pintura que expo-
ne en Barcelona: la transformación de la figura humana en un volumen susceptible de 
experimentar efectos de luz y el “ritorno all’antico”, a los modelos romanos y en especial 
de Pompeya. Me refiero a las parejas bailando y a las escenas pasionales; por ello se valía 
mayormente de la escultura como un medio de profundizar en su estudio del volumen, 















 Al final de la década surgían las series dedicadas a las escenas de playa y a las ba-
ñistas: “Bella con congrio”, de 1988, una obra mayor, es a mi juicio la más impresionante 
expresión del deseo.
 La pintura es en definitiva para Matías Quetglas ese elaborado territorio poé-
tico, impregnado de incitaciones alegóricas, de que habla tan acertadamente Fernando 
Huici, atento seguidor de su obra.
 
María Lluïsa Borras
 “La Vanguardia”, 18-06-91.
Catálogo exposición de la segunda retrospectiva de M. Q., itinerante por las Islas Baleares, “Sa Nostra” Caixa de 
Balears, 1995-1996.












MATÍAS QUETGLAS, ENTRE LO REAL Y LO VIRTUAL
 Se acostumbra situar la obra de este artista menorquín en el contexto del rea-
lismo español contemporáneo, al lado de figuras como Antonio López García, los her-
manos López Hernández, Isabel Quintanilla, María Moreno, Daniel Quintero... Pero, 
a nuestro entender, Quetglas aporta al mundo de la figuración una forma original de 
trabajar, otorgándole otra dimensión.
 En su caso, la presencia del mundo real tampoco procede de aquello que deno-
minamos la tradición española ligada al Barroco y que parece una referencia ineludible 
para todos aquellos que trabajan la figuración realista con oficio y con talento.
 Él mismo ha explicado sus orígenes y su opción figurativa, que empezó en los 
años sesenta, diciendo: “los que nos iniciamos en la figuración teníamos, también, nues-
tros temores. Herederos de la primera abstracción, conservábamos el temor a la anécdota 
y el menosprecio a la ilustración. El Realismo, para ser nuevo, debía inaugurar una nueva 
iconografía, encontrar caligrafías y códigos inéditos”, y creo que es este el camino en el 
que él se sitúa. Siendo un observador de la realidad, ha sabido expresar en la figuración 
una particular dimensión del tiempo y de las atmósferas que es el secreto de su realismo. 
En sus cuadros hay un elemento intangible, la sutilidad de un espacio, la captación de 
unas referencias, de unos seres, de unas actitudes que pasan por el tamiz de un modo de 
hacer y de un modo de sentir. Hay una relación obsesionada entre el objeto y el espacio, 
como si el espacio existiese porque existen los seres y los objetos.
 Quetglas puede cambiar el soporte, puede pintar al óleo, acuarela o “gouache”, 
puede dibujar, hacer esculturas o construir objetos, utilizar el gran formato o la minia-
tura... siempre hay, sin embargo, un trasfondo metafísico con un punto de ironía, que 
revela un gusto especial por la pintura y por su tradición antigua y moderna, un conoci-
miento de los lenguajes y de las caligrafías pictóricas.
 Parece que la contemplación de la realidad -aquello que lo hace realista fuese 
la consecuencia de una determinada visión de la misma realidad. La figura humana, el 
objeto, la escena, la actitud de los protagonistas son reales e irreales, originales y clásicos, 
recuerdan el modelo estático pero tienen vida, son próximos y atemporales, elabora-
dos libremente y trabajados con meticulosidad tienen la libertad de la abstracción y el 
control de la figuración, se encuentran en esa zona sutil donde se mezcla el hieratismo 
y la pasión que provoca una constante tensión entre aquello que se entiende como la 
realidad natural y la realidad pintada. Quetglas tiene la especial virtud de confundirnos. 
No sabemos si es antiguo o trabaja a la manera antigua, o si es moderno y se siente un 
hombre de la modernidad. Provoca esta ambigüedad desde una particular “aura” que 
infunde personalidad a su obra y la utiliza como mecanismo de aproximación a la reali-
dad. Todo son referencias que saliendo de la realidad en sus cuadros aparecen diferentes, 
llenas de su particular poética, de esa intangibilidad que nos atrae e incomoda. Trans-
porta las apariencias, las transporta a otro mundo, consiguiendo aquella transmutación 















 Una pintura que agudiza nuestra mirada, para sorprender a la memoria y fundir 
indisolublemente el arte con sus modelos y los modelos con su arte. 
 En el fondo, presenta una visión más virtual que real.
Daniel Giralt-Miracle
Catálogo exposición de M. Q. Galería Trama de Barcelona (1991).
Catálogo exposición de la segunda retrospectiva de M. Q., itinerante por las Islas Baleares, “Sa Nostra” Caixa de 
Balears, 1995-1996.
Dossier Guadalimar Matías Quetglas, Madrid, 1996.













 Imaginar, y tantear la piel de las imágenes en la imaginación de la materia. Tan-
tear a ciegas, con los ojos abiertos y con la mano, el pozo fértil y fiel de lo imaginario. 
Durante años, Matías Quetglas se formó en su búsqueda como pintor en la estela de 
ese equívoco término, en el que se acostumbran a precipitar indagaciones y alardes tan 
dispares, y que conocemos como realismo.
 Su afirmación personal pasaba cada vez más, en ese terreno esquivo, por una 
paradoja. A un tiempo sujeto fielmente, por pasión y voluntad, al reto que el modelo 
desplegaba ante la inquisición de la mirada, persiguiendo, en la distancia que media 
entre la incierta piel de lo real y el reflejo que la mano acierta a extender sobre la piel de 
papeles y lienzos, nunca un mimetismo de prestidigitador sino, en la superficie misma 
de las cosas, la sorpresa de esa naturaleza interior que vibra ante nuestros ojos.
 Pero, más allá de esa escrupulosa y sofisticada dependencia de lo que las cosas 
desplegaban ente su visión, Quetglas construía sobre esa incitación un elaborado terri-
torio poético, impregnado de incitaciones alegóricas, agrandando así hasta el límite la 
incertidumbre de un calificativo como el de realismo.
 Trampolín hacia el ensueño, el modelo se mantenía sin embargo como soporte 
de conocimiento, herramienta misteriosa e insondable. Hoy, ya desde un tiempo, Matías 
Quetglas trabaja, como quien dice, sin red, sin la complicidad -profunda y laberíntica- 
del modelo real o, cuando menos, del modelo presente en el acto de la pintura. Y, en 
apariencia, los términos de la ecuación entre los que se entreteje su pintura no parecen, 
sin embargo, haber cambiado. Mas sí lo han hecho, y sustancialmente.
 Con seguridad, de preguntar hoy a Quetglas si se siente aún parte de la familia 
de los realismos, nos respondería con una afirmación y, ciertamente, su trabajo de pintor 
se ajusta aún plenamente a la holgura generosa y multiforme del término, en el sentido 
en el que a él tendemos a asimilar alegremente cuanto mantiene los ecos suficientes de 
una incitación exterior. Pero esa nueva vuelta de tuerca que el olvido del modelo impone, 
lo aleja ya definitivamente del sentido último que esa afirmación poseía en sus orígenes.
 Lo que en este tránsito último gana el hacerse de la pintura de Matías Quetglas 
es, en un matiz sutil, una forma de la libertad que no implica necesariamente una renun-
cia, sino una fertilización, de lo que ello significaba en la génesis de su poética. De hecho, 
aquella forma del conocimiento -y de la perplejidad- que proporcionaba la observación 
atenta del modelo permanece intacta, memoria fértil e insondable. Sólo que, conforma-
da ahora de modo autónomo, sin la existencia de un modelo específico, queda al servicio 
de una lectura e invención mucho más dúctiles.
 Lo que constituye ahora la fuente de los encuentros excitantes que se extienden 
en el acto íntimo de la pintura ya no nace de la sorpresa que el pintor indaga en la visión 
de lo que es exterior a sí, sino del modo como su propio flujo interior se desdobla, se 
multiplica en acentos, bajo el peso de la libertad.
 Y en ello quedan afectadas con pareja intensidad la memoria forjada en la mira-












para Quetglas ha constituido otro nervio esencial en la constitución de su poética y de su 
obra. Esta es, por supuesto, la memoria misma de la pintura, sus arquetipos y paradigmas. 
 En el hermoso texto que abría el catálogo de su última muestra madrileña, ori-
ginada a partir de los papeles realizados durante una estancia feliz en Roma, el propio 
Quetglas expresaba sus impresiones con estas palabras: “No buscaba las fuentes de nues-
tra cultura mediterránea ni pretendía penetrar en la sabia vitalidad del mundo antiguo. Sólo 
quería un lugar ameno donde perderme, quería andar mucho. Y pensar mientras andaba. De 
verdad que anduve mucho, pero pensé muy poco, porque todo me estimulaba a hacer más que a 
pensar. Sucumbí sin resistencia a la seducción de Roma.. Como tantos artistas a través de los 
tiempos, ya no quise ser sino una caja de resonancia de los ecos que la ciudad me mandaba. Tra-
bajé al dictado, enajenado.”
 Si recojo con cierta extensión esta cita del artista es porque en ella se contiene, 
más allá del relato puntual de una estancia concreta, también un autorretrato interior 
de significación más extensa, posiblemente insconciente, a retazos expresado como en 
su negativo fotográfico, y que cobra incluso una elocuencia más precisa en la evolución 
reciente de su trabajo.
 De entrada, Quetglas se siente en esas palabras, por así decir, en la obligación 
de esquivar la sospecha de toda inmersión voluntaria en las raíces de una clasicidad 
mediterránea, precisamente aquellas que los novecentistas reclamaron como filiación 
afirmativa de su propia apuesta, Y sin embargo, en el pasado y mucho más ahora, esa 
mediterraneidad aflora incontinente como lugar natural del que se nutre y al que per-
tenece la identidad más íntima de Quetglas y de su pintura. No, desde luego, en una 
voluntad de recreación historicista, sino en una suerte de afinidad natural, de esencia a 
la que uno no puede sustraerse. En cierto sentido, como él mismo acierta a expresarlo, 
se siente poseído por ese flujo que es, a un tiempo, exterior e interior, poso mnemónico 
de la mirada en el que confluyen, sobre una raíz común, el lenguaje de las cosas y el de la 
pintura. Y ese manantial -unidad bifronte- aflora no tanto bajo una forma de conciencia 
conceptual sino hecha pura acción, libertad enajenada que marca el sentido y la riqueza, 
flexible y delicada, de la obra del pintor. 
 Desde la misteriosa atemporalidad de su poética, inalterable en el flujo de estos 
últimos trabajos, la pintura reciente de Matías Quetglas se ha poblado de un insospe-
chado rumor de acentos nuevos, ecos de una continua metamorfosis de los juegos de 
lenguaje que la materia compone en la alquimia superficial y milagrosa de la obra.
Fernando Huici
Catálogo de la exposición de M. Q. Galería Estampa, Madrid, 1991.
Catálogo de la exposición de M. Q. Galería Trama de Barcelona, 1991. 
Catálogo de la exposición de M. Q. Sala Pelaires, Palma de Mallorca, 1991.
Catálogo exposición de la segunda retrospectiva de M. Q., itinerante por las Islas Baleares, “Sa Nostra” Caixa de 
Balears, 1995-1996.













MATÍAS QUETGLAS: EL SILENCIO DE LA FORMA
 Ya en 1975 Berndt Krimmel, en la presentación de la exposición de Darmstadt 
Realismus und Realität explicaba lo que debía entenderse por realismo en el arte, am-
pliando el concepto limitado y habitual que lo define como un simple reflejo de las apa-
riencias. Él lo considera como una expresión de mayor contenido basada en las formas 
visibles, entendidas como improntas de la imaginación sobre las que confluye, a fin de 
enriquecer la misteriosa substancia, la experiencia de la cultura y de la historia, todo lo 
que al pintor ha descubierto sobre las formas y su misterioso sentido de novedad cada 
vez que se ofrecen a la mirada del artista. En aquélla y en otras exposiciones, el mismo 
Berndt Krimmel resaltaba el realismo español, comentando cómo éste expresa con la 
máxima fidelidad la cima del más alto misterio, cómo los interrogantes sobre el sentido 
último de las cosas nacen de la adaptación consciente a su inmanencia. De hecho, la pin-
tura española del pasado demostró su estupefacción ante los objetos, su plena presencia 
en la belleza “abstracta” de la forma, pues al echarse en las simas del misterio, desde lo 
más profundo se preguntó a sí misma sobre el sentido último de realidad: por ejemplo, 
Zurbarán o Velázquez.
 El arte moderno ha convertido esta estupefacción en poesía, dejando entrever en 
el sentido metafísico del objeto, un espacio en el cual puede extenderse la surreal gestua-
lidad oculta. La escritura automática renunciaba a la objetividad, eludiendo el umbral de 
lo visible, para abismarse confiadamente en las profundidades del ego entendido trágica-
mente, en sus últimos movimientos, como única certidumbre. Después de la persistencia 
de la huella y de la manifestación del signo más instintivo, se ha renovado la inquieta 
pregunta del arte moderno, incapaz de expresarse en el relato, o de encontrar fuera de sí 
su sentido en ninguna construcción ideal del mundo. El realismo español ha representado 
durante un tiempo la fidelidad más tenaz hacia las cosas, sin ignorar el drama de las figu-
ras y los objetos a los que se enfrenta nuestra existencia cotidiana. Si en el pensamiento 
moderno ha habido una crisis de la escritura y de los signos, la crisis de la misma reali-
dad ordenada en un solo sentido ha sido aún mayor. La pintura española ha entendido 
el drama de la realidad que huye y, al mantener la fidelidad a lo que es visible, ha dado 
testimonio de las cosas y de su permanente confrontamiento con el umbral del vacío.
 La pintura de Quetglas expresa igualmente un desencanto y una especie de sole-
dad de las cosas, propio de todo el realismo español moderno. Pero hay una fascinación 
en las imágenes del artista, un aire inmóvil de espera en el que las figuras viven atentas a 
un gesto que, en su resolución formal perfecta, descubre el secreto de su mismo espíritu. 
A la crudeza de una visión de otros pintores contemporáneos, en los que cada trazo re-
sidual reposa sobre la desolada inmanencia de la figura y del objeto, Quetglas opone el 
abandono de sus figuras al olvido del tiempo detenido, en que aquéllas parecen encon-
trar una inesperada armonía con el ambiente que les rodea.
 Se ha dicho que a la pintura de Quetglas no le hace falta recurrir a los símbolos 
para expresar las ideas propias. Los contenidos de su lenguaje pictórico son esencial-












sobre el plano de la tela, como retazos de su existencia y son, en la vital evidencia plás-
tica del gesto, una respuesta a la exigencia de certidumbre de quien la contempla. Des-
pués, estos gestos desvelan ecos inesperados, evocan dramas, añoranzas, recuerdos que 
la imaginación condensa dentro de sí misma, aún sin representarlas. Ello es así porque 
la pintura de Quetglas nace de un fuerte sentimiento de la vida y porque posee un gran 
bagaje cultural. Las figuras poseen el encanto natural del mundo aparente; pero el gesto 
es contenido, como detenido indefinidamente, la mirada alcanza una lejanía que para el 
observador se llena con otros gestos y con otras imágenes desconocidas en el arte y en 
la vida. Y la sublime naturaleza de las figuras genera la sugestión de una pintura que en 
la inmovilidad de los gestos alcanza la intensificación de los sentimientos que aquéllos 
acreditan. La composición formal de las figuras denuncia igualmente la voluntad de 
perennidad del mensaje esbozado por un simple gesto. Como en un nuevo manierismo, 
la pintura de Quetglas se confía al mensaje que mana misteriosamente de la voz secreta 
de los cuerpos, de su articulación en el espacio plástico del cuadro y, por otro lado, de la 
misma realidad.
 En las evoluciones formales de Quetglas encontramos una gran riqueza técnica 
derivada de la multiplicidad de contenidos propios de su pintura. En su conclusión plás-
tica, la imagen revela la voluntad de llegar hasta el fondo de la idea, de limar la huidiza 
realidad, haciendo manar la inefable poesía que le acompaña. No hay relato ni drama en 
este arte, incluso el gesto más violento entra en este detenerse del tiempo, que retorna 
cada acontecimiento a una profunda y singular reflexión sobre el destino.
 El arte de Quetglas no se aleja nunca de la experiencia cotidiana, se inserta en 
su mundo y busca siempre de hundirse en la profundidad de las ideas. Se entiende, pues, 
que aspectos y figuras estén investidos de una sugestión mítica y ello solamente porque 
el mito es una fábula antigua que despliega en la imaginación el más profundo sentido 
de los actos fundamentales de la vida.
 La misma técnica de la pintura de Quetglas en su definitoria exactitud y en la 
diversidad de sus textos, propicia el retorno de la imagen a la lejanía más remota. Es 
una pintura casi de fresco, de objetos, figuras, miradas que parecen surgir de un mural 
antiguo. Todas las pasiones, todos los gestos y todos los gritos absorbidos en el superior 
silencio de la forma, expresados en una medida que revela la poesía y la realidad esencial, 
aparecen allí expresados.
Gianfranco Bruno
 Catálogo de la exposición de M. Q. Galleria Appiani Arte Trentadue de Milán 1993.














 Matías Quetglas llega de una isla de piedra, de una materia hecha de tierra, de 
barro, Menorca. Pero probablemente pinta como pinta porque también pasó por Italia: 
los frescos, sus tonos cálidos, opacos, táctiles, como de la misma tierra. Entonces, si en 
Menorca hay una tradición artística que no sea la de los símbolos pétreos de la prehisto-
ria, ¿qué otra puede ser sino la del arte romano en su sentido más amplio, el que va desde 
las pinturas de Pompeya y las figuras etruscas hasta De Chirico o Morandi? Roma, el 
Mediterráneo, Grecia en los siglos VIII al IV anteriores a nuestra era.
 Con ello no quiero decir que Quetglas no esté influenciado por el realismo espa-
ñol de ayer y de hoy, una de las grandes escuelas universales de la pintura, y que pudien-
do partir del siglo XVI llega hasta Romero de Torres, Vázquez Díaz o Antonio López, 
por nombrar tres artistas muy diferentes. Seguro que podemos incluir a Quetglas. Pero 
aún más seguro sería resaltar dos características propias y fundamentales: la calidad de 
la tierra de su pintura en cuanto al tratamiento y al cromatismo, poco frecuente en la 
tradición peninsular, y la falta de pesadumbre trascendental, de tristeza congénita, que 
satura el arte de los reinos hispánicos.
 En Matías Quetglas el rito, la vida y la materia forman un todo, como en el 
mismo Picasso, que siendo un artista entrañablemente español, tiene una vitalidad, una 
alegría, insólitas no sólo en el arte, sino en la cultura peninsular. Quetglas tiene puntos 
de contacto con el Picasso de los años veinte, aunque su temperamento sea diferente: el 
de Picasso es móvil, el de Quetglas estático, en Picasso todo huye y en Quetglas perma-
nece. La luz misma que preocupa tanto a Quetglas, es para él un estado de ánimo o un 
impacto manierista más que una gradación magmática tipo impresionista.
 En la pintura de Matías Quetglas se ve casi todo en función del mito: el hom-
bre es una voz o su eco, una especie de representación de otra “cosa”, de una tercera 
dimensión, como diría Ernst Jünger. Pueden ser ademanes del Barroco, enfatizados, 
marmóreos, escenas de una pieza teatral que tiene lugar en otro sitio y de la cual queda 
un eco eterno. Las criaturas que lo encarnan no tienen a veces rasgos faciales, son sólo 
una expresión -véase su obra La cogida-. Todo dentro de un cromatismo denso, sutil y 
apagado, tonos elaborados de forma compleja, que una vez llegan a ser se convierten en 
presencias rotundas.
 Y piezas rotundas, “capolavoros” los llaman precisamente en Italia. Cabellos per-
fumados, uno de ellos: prodigio del “barro” convertido en pintura, la ficción color tierra 
llevada a su extremo, y a un lado, la jarra con los pinceles: la mirada clasicista. Otra tela 
maestra: Erizo de mar, la inmensa delicadeza de los cuerpos rosados, un espíritu o una 
luz renacentistas; y la mirada clasicista en las frutas. Más aún: Pareja blanca, los ecos pi-
cassianos, pero apoyándose en un artificio personalísimo, los perfiles granados. Y Juegos 
de playa, Esbozos, Amor barroco...
 El mito: el caballo, el toro, el centauro, el Mediterráneo, el gesto trágico y hele-
nístico. También hay unos bronces: son rostros casi griegos. Y los dibujos francamente 












turbador: la serie Llanto por la muerte de Ignacio Sánchez Mejías, bajo el tambor de luna y 
muerte de García Lorca. Pero aclamado con ironía, el juego: la mujer fumando en pipa 
mientras “olvida”, el niño burlón de Llanto... El Mediterráneo es trágico pero cada ma-
ñana nace el día con una gloria inigualable.
 Matías Quetglas tiene en Italia -Roma, Milán y otras ciudades- un éxito verda-
deramente sonado -y tiene su base en Madrid, en Barcelona expone por segunda vez-. 
Aquí, más en Catalunya que en el resto de España, cuando la hegemonía del informa-
lismo, ocurrió que el figurativismo, el realismo, fueron condenados como si el arte, en 
lugar de constituir una búsqueda y un hallazgo, un trabajo y una inspiración, fuesen un 
manual de catecismo. En Italia, no: durante todo el siglo ha acontecido algo así como una 
especie de neo figuración. Si hay creación, la repetición sin alma puede dominar tanto en 
el realismo como en la abstracción.
 Matías Quetglas no sólo ha trabajado en esta línea, sino que ha encontrado la 
originalidad expresiva que he esbozado, la que presenta en esta exposición. Quetglas es 
un pintor de una extraordinaria solidez, de una personalidad fuerte. A mí no sólo me 
gusta mirar sus cuadros, también tocarlos: suavemente acariciarlos, recibir su mensaje 
de modernidad fuerte y profunda: la que Vasari, usando también la palabra modernidad, 
atribuía a Miguel Ángel.
Baltasar Porcel
Catálogo de la exposición de M. Q. Galería Trama de Barcelona. 1994.













ÁNGELES DE LUZ, ÁNGELES DE SOMBRA
 Roberto Calasso, en la introducción de “Le nozze di Cadmo e Armonia” -¿nove-
la, ensayo, visión del enamoramiento lúcido?- dice que “quizás el mito es una narración 
que sólo se puede entender cuando se narra. Quizás la forma más inmediata de conce-
bir el mito sea contar nuevamente las fábulas”. Y Massimo Cacciari, en una entrevista 
reciente sobre “el ángel necesario”, añade que “pensar en imágenes es una característica 
esencial de la gran filosofía humanística”. “Pensar en imágenes”, es decir, dar imagen a 
aquello que no tiene, es para los filósofos un “auténtico talismán”, algo insustituible para 
unir lo visible con lo invisible. Pero, para los artistas es el único camino para reflexionar, 
para encontrarse con uno mismo, para expresarse.
 El mito en sí mismo es imagen, metáfora de la realidad, el abandono de lo co-
tidiano para pasar a una dimensión en que la razón es substituida por la vida; cada una 
completamente sola, pero, formando parte necesaria del todo.
 Matías Quetglas, como los aedos jónicos, como los trovadores occitanos, como 
todos los cantores del Mediterráneo, narra a través de imágenes y es portavoz de una 
cultura viva y fuerte que, a través de la figura del mito, refleja las necesidades del presente 
y purifica sus tribulaciones, Si a ratos la atmósfera se disipa, como si de un velo de sepa-
ración y lejanía la filtrase, lo físico de sus figuras resalta de manera potente en cada obra 
y el sabor arcaico y fabuloso que acompaña a cada una de sus criaturas -reinventando 
en algunos perfiles femeninos, en algún asomo de danza, los “mitos de la creación” del 
mundo minoico, de los frescos de Tera-Santorini, de la perdida Atlántida- se convierte 
en savia para una nueva humanidad, desasosegada y rota, pero capaz de soportar la sole-
dad y el silencio y salir una vez más a cantar, a querer, a vivir.
 Lo que el artista de Menorca delimita es el lugar, la dimensión que forman el 
tiempo y el espacio, de gente nueva, apasionada y en sintonía con la naturaleza o, mejor 
aún, henchida de deseo de naturaleza, sumergida en ella para saborearla en plenitud. A 
veces son hombres y mujeres hechos de tierra, semidioses petrificados que alargan sus 
miembros adormecidos para que el sol los acaricie y abrazar ellos la luz del día; a veces 
son formas sedientas, mórbidas de gente joven, vibrando de espera y deseo; a veces, fi-
nalmente, son criaturas lunares, de luz plateada, envueltas en una atmósfera de silencioso 
estupor en la cual sólo advertimos el eco que canta desde el fondo una lejana melodía. 
Es el caso de Desnudo con abanico verde, una gran tela del 1992-1993 donde la forma 
femenina surge desde el terciopelo de una noche estrellada, y de la misteriosa Mujer con 
gato, de 1992, una imagen pequeña, intensa, inolvidable, aquel rostro envuelto en som-
bras, aquellas pupila negras que penetran en el envoltorio vacío y atraen la mirada de 
los presentes, hechizados por esta nueva Isis, diosa plateada de la noche, generadora de 
sueños y de vida.
 Cada imagen de Quetglas se alimenta de tiempos suspendidos, de hechizos, pa-
rece que su tensión inmóvil fuese un sello de autenticidad, de larga duración. La danza 
libre de los cuerpos queda bloqueada en gestos al límite del esfuerzo, transformando 












capa de sal para asomarse al mundo de los sentidos y la belleza. Los “casi maniquís”, al 
límite de la deformación anatómica (El placer de la pintura, 1991-1992), vuelven a cobrar 
vida y a encontrar sus propias naturalezas de mujeres y hombres a menudo sujetos a un 
fuerte abrazo, atónito, casi brusco en su propia intensidad.
 En La cerilla, lo cotidiano se encuentra con la dimensión mítica y plantea la 
informalidad de la indumentaria masculina -téjanos, camiseta blanca, zapatillas de de-
porte...- al lado de la pureza de siempre del desnudo femenino. Pero la zapatilla blanca 
brilla como un pequeño sol y la diosa sin velos se dulcifica en el acto de fumar. El rea-
lismo, bien entendido, es alejamiento; confesar la necesidad de otro lugar, denunciar lo 
inadecuado de aquello que se muestra, buscar otros ritmos más profundas, más naturales 
y más justos por parte de aquél llamado a vivir y que ama la vida.
 De todos modos, el otro lugar, para Matías Quetglas, se encuentra entre las pa-
redes de su estudio o en el abrazo tranquilizador de “su” paisaje: es en este espacio prote-
gido donde se desencadenan las más turbadoras aventuras, donde se exhala un perfume 
de luz meridiana, alta y desbordante, densa, o que se extiende una oscuridad hecha de 
inesperados brillos o de reflejos dorados. La imagen está iluminada por luces de miste-
rio, como aquél tan mediterráneo a pleno sol de El baño oscuro y de Juegos de playa y aquel 
nocturno hecho de murmullos y apariciones de Bella con congrio y de Mujer con gato, las 
dos son sacerdotisas de un ritual demasiado vital para ser olvidado, pero escondido en el 
fondo de cada uno de nosotros, quizás para no corromperlo o asustarlo.
 Misterio sí, pero no ausencia. Separación de la mente, pero no rechazo de los 
sentidos. Además las figuras de Quetglas son, en cada una de sus apariciones, muy pre-
sentes, muy concretas, como si un sólido peso específico las tuviera clavadas en primer 
plano, dejando al fondo aquella distancia soñada que hace resaltar aún más la vitali-
dad de los cuerpos o subraya la plasticidad de los aspectos de la naturaleza muerta: 
los pliegues en semicírculo de un abanico lleno de aire, la paleta casi de “trompe-l’oeil” 
sólidamente apoyada en el proscenio, cestos de fruta y objetos “d’atelier” construidos 
con precisa geometría tridimensional, para darles el color y la forma de la verdadera na-
turaleza. Estas criaturas están unidas entre ellas por la mirada, la misma mirada que las 
une a su creador y a quien las observa. De este modo volvemos al sentido por excelencia 
del pintor, a aquello “visible” que es su reto y su destino irrenunciable: es la mirada lo 
que une indisolublemente al pintor y a la modelo en La contemplación, una gran muestra 
de técnica mixta -carbón y acuarela- del 1987, en cuyo título ya se revela su principal 
razón de ser; es un gesto de miradas lo que dirige los movimientos rituales de las Mu-
chachas con abanico del 1987-1988, grandes figuras escultóricas que recuerdan los ritmos 
mediterráneos de Picasso; y, finalmente y por encima de todo, es el juego de miradas lo 
que une a los protagonistas del espléndido díptico de El aprendizaje de la pintura lo que 
caracteriza, de manera profundamente humana, esta compleja y ambiciosa composición 












 Estos datos podrían parecer incluso demasiado didácticos en su exposición si no inter-
viniera, para rescatarlos, este aire pletórico de luz que se refleja en los ojos de los amantes 
e invade la escena, cubriéndola del reflejo dorado del alba.
Marínela Pasquali
Directora del museo Morandi
Catálogo de la exposición de M. Q. en la Galería Il Gabbiano de Roma 1994.
Catálogo exposición de M. Q. en la Galería Trama, Barcelona, 1994
Catálogo exposición de la segunda retrospectiva de M. Q., itinerante por las Islas Baleares, “Sa Nostra” Caixa de 
Balears, 1995-1996.
Dossier Guadalimar Matías Quetglas, Madrid, 1996.












 El Museo Tiflológico de la O.N.C.E. acogerá en su sala de exposiciones tempo-
rales la primera muestra formada íntegramente por esculturas de Matías Quetglas, autor 
al que la crítica sitúa entre los componentes de la segunda generación de realistas de la 
escuela madrileña.
 Que sea el Museo Tiflológico el lugar elegido para presentar sus obras escul-
tóricas, sitúa a Matías Quetglas dentro del marco de las actividades que, a lo largo del 
año 95, viene realizando el Museo -centradas de forma especial en las muestras de es-
cultura- en un intento de ofrecer a sus usuarios una panorámica de lo que constituyen 
actualmente las distintas tendencias por las que se mueven los creadores españoles.
 La escultura, con su oferta de volúmenes, texturas y materiales, se configura 
como el terreno más adecuado para explorar, conocer y disfrutar el hecho artístico que, 
traducido en tres dimensiones, ofrece una lectura complementaria de mensajes percep-
tibles a través de diferentes sentidos, permitiendo a ciegos y videntes compartir una 
misma experiencia estética, mensaje último que el Museo quiere alcanzar y transmitir a 
sus visitantes.
 Matías Quetglas, como él mismo explica, inició su trayectoria profesional como 
pintor; en un momento determinado se plantea la aventura de traducir a tres dimensio-
nes lo que hasta entonces habían sido sólo formas y manchas de color y, fruto de este 
planteamiento, son las piezas que componen la exposición presente.
 Traducidos a bronce tenemos ahora ocasión de ver y tocar los temas que antes 
había desarrollado en sus cuadros: el pintor realista se intuye en las naturalezas muertas 
que abordan los aspectos más cotidianos de la vida diaria; lo que la crítica ha denomina-
do su relación con el (la) modelo está planteado a través de las escenas eróticas.
 Pero también afloran inquietudes nuevas, de las que es más difícil rastrear an-
tecedentes: desde los temas de origen religioso, de iconografía más o menos ortodoxa, 
hasta la inquietante reinterpretación de los clásicos, son utilizados para obtener ángulos 
nuevos y planos distintos.
 Justificadas por proximidad geográfica y cultural, las connotaciones que produ-
cen estas obras figurativas son mero envoltorio de otras realidades, que las alejan bastan-
te de cualquier intento de paralelizarlas con las de otros autores contemporáneos de su 
misma escuela.
 Mención especial merece el tratamiento que recibe el tema de las cabezas, tanto 
las de pequeño formato como el que ha recibido la gran cabeza ejecutada en madera de 
fresno que, inevitablemente, nos sugiere las primeras imágenes en madera de los viejos 












 La obra transmite la sensación ambivalente de encontrarnos ante un eco, lejano 
y borroso, de otros tiempos y otras vidas. Porque su autor, intencionadamente o no, nos 
retrotrae a través de esta escultura a las viejas raíces mediterráneas que, bebiendo de la 
fuente común griega, conformarán universos como los que construyeron la rica cultura 
púnico ebusitana, de tan amplia resonancia en la cuenca mediterránea.
Museo Tiflológico, octubre, 1995.













 El catálogo que hoy presentamos es un compendio de las obras más importantes 
que Matías Quetglas ha realizado en los últimos diez años. Este artista, hijo de Ciutade-
lla de Menorca, trabaja actualmente fuera de nuestras Islas -entre Madrid y Milán- pero, 
a pesar de su lejanía, su obra nos resulta próxima por su manera de entender la vida, la 
luz y el gozo absolutamente “mediterráneo”. Una obra entre la expresión clásica en cuan-
to a las formas y, al mismo tiempo, moderna en sus propuestas.
 Es recomendable visitar la exposición -que itinerará por las Islas- para poder 
constatar el virtuosismo técnico de Quetglas, la delicada sensualidad de los cuerpos, las 
atmósferas envolventes, el palpito de una pintura viva y con vocación de eternidad. La 
capacidad de Quetglas para condensar en su dibujo aspectos antagónicos, como pasión 
y reflexión, cotidianidad y universalidad, expresión de un nuevo humanismo culto y al 
mismo tiempo popular, es un privilegio que pocos artistas poseen.
 Un compendio de estas características no se habría podido realizar sin la valiosa 
y desinteresada colaboración de los coleccionistas de todo el mundo que nos han cedido 
temporalmente sus obras para compartir el disfrute de su belleza con los habitantes de 
las Islas. También queremos agradecer la colaboración del Consell Insular de Menorca 
y del Ayuntamiento de Ciutadella, que se han sumado al proyecto contribuyendo a lle-
varlo a buen puerto. A todos, gracias.
Joan Forcades
Presidente de “Sa Nostra.














 Diez años. Ya un decenio desde la exposición de 1986. ■
 Esta cifra, redonda ella, ha resultado un buen pretexto para hacer un alto, volver 
la vista atrás y “releer” la obra de Matías Quetglas, sin duda el artista más completo que 
ha dado Menorca.
 Cuando desde “Sa Nostra” me comunicaron su intención de llevar a cabo una 
exposición retrospectiva sobre los diez últimos años de trabajo de Matías Quetglas y que 
yo podía ser el comisario, mi corazón se aceleró.
 Al aceptar el ofrecimiento, dos sentimientos iban consolidándose al mismo tiem-
po. Por un lado, una satisfacción inmensa, de plenitud casi morbosa: yo que siempre he 
sido un ferviente seguidor de Matías, ahora tenía la oportunidad de montar una magna 
exposición de mi admirado amigo y maestro -cuando yo pintaba, él era mi modelo y mi 
referencia; aunque nunca le llegué a la altura de sus zapatos-. Y por el otro, un reto profe-
sional de atrevido alcance: hacer pedagogía, mostrar el gran salto cualitativo de la obra que 
hace diez años era catalogada como “real” y que desde entonces se ha tornado “suggestiva”. 
 En aquella exposición del año 1986 había una pintura -El brindis- que me “ causó 
un fuerte impacto. “Qué hace aquí siendo tan diferente a las otras?” fue mi primer pensa-
miento. Lo estuve cavilando hasta que entendí que estaba “pintada” de otra manera, que 
aunque el discurso era del todo reconocible, me comunicaba algo nuevo; ¡y tan nuevo!
 Fue un aviso, como una premonición de la exposición actual: “Hasta aquí he pin-
tado así; desde ahora, ¡fuera modelo!” Y ésta podría ser la ligazón de ambas exposiciones, 
la de entonces y la de ahora.
 De aquel reto aquí tienen la consecuencia: una magnífica colección de 83 obras, 
muchas de ellas capitales, imprescindibles si se quiere hacer un seguimiento riguroso de 
los diez años de creación. Creación incontenible, desbordante, abrumadora; libre de la 
fijación del modelo.
 Mirar y remirar los catálogos publicados, pasar unas cuantas veces las diapositi-
vas disponibles, ir a la exposición de esculturas de la O.N.C.E., reseguir las obras en el 
estudio del artista una y otra vez, en un circuito sin fin. Aquellos días en Madrid, ¡quedé 
embriagado de Matías Quetglas!
 Discernir las posibilidades de poder disfrutar de todas las obras adecuadas “¿Ésta, 
no está en Japón?” “¿Y aquéllas, -vendidas en Miami y no sabemos a quién?”; “aquella 
otra, se quedó en Sicilia...”, “el presupuesto...”- fue una tarea suficientemente ardua.
 El primer planteamiento de la exposición, cronológicamente estricto y que como 
punto de partida parecía muy pedagógico, se fue al traste: la muestra, basada en tres o 
cuatro obras de cada uno de los primeros ocho años y complementada con una cantidad 
mayor correspondiente a los dos últimos no funcionaba. Escogidas de esta manera, las 
piezas conformaban un batiburrillo falto de toda coherencia estética -¿un bodegón per-
dido entre los toros?, ¿el otro haciendo compañía a las bañistas?; y las series creadas en 












 Matías Quetglas, como otros artistas, tiene sus manías temáticas. Temas que 
surgen y desaparecen, y que con el paso del tiempo hacen otra vez acto de presencia. Ésta 
es una de las constantes que sitúan y definen su quehacer creador.
 El criterio quedó patente. Lo importante no era sólo la cronología de las obras; 
es a través de las historias, las sugerencias, los protagonistas, las técnicas, los procedi-
mientos, los formatos, la narración... que puede seguirse coherentemente el discurso del 
artista. Una obra sola -bien sea pintura, escultura, dibujo o grabado-, sin dejar de ser una 
posible obra maestra, difícilmente nos va a permitir “penetrar” de lleno en el alma de 
quien la ha creado.
 Por eso, la exposición se ha montado temáticamente, agrupando las obras en 
bloques. Así, los ocho que la componen ayudan a captar la gran fuerza creadora de Ma-
tías Quetglas. Aunque su obra no se deja compartimentar completamente; entre grupo 
y grupo siempre existen lazos de unión -también entre las diferentes técnicas-como si 
existiera un hilo conductor que fuera de pieza en pieza, de hallazgo en hallazgo, sin dejar 
nada suelto. 
 Lo que podrán ver -y disfrutar- en la obra de Matías Quetglas:
 Sugerencias míticas.
 Escenas argumentales.
 Una obsesión omnipresente por la luz y el espacio.
 La poética de las miradas.
 Un gran poder evocador.
 Pintores y modelos amorosos.
 Rotundas y poderosas presencias.
 Referencias místicas.
 Sutilezas cómplices.




 La contemporaneidad de su clasicismo.




 Reivindicación de la naturaleza.
 Un gran amor por el mismo hecho de la creación.
 Mediterraneidad a raudales.
 Deseo de perennidad...

















LA PASIÓN SEGÚN MATÍAS QUETGLAS
 Me pregunto qué es lo que hace a Matías Quetglas ser bueno, aquello que deter-
mina que sea un gran artista. Tiempo atrás Matías pintaba como una monja. Él mismo 
lo ha dicho alguna vez: “Yo empecé pintando como una monja”, sin embargo las monjas 
nunca han pintado como Matías Quetglas. Quería él decir que pintaba con la paciencia 
y dedicación de una monja, con la misma sinceridad, con la misma fe. Sus cuadros nada 
tenían que ver, evidentemente, con los que habría realizado una monja, pero sí con las 
mantelerías y puntillas que habría bordado. Sus cuadros eran realizados con perfección, 
pero a menudo irreverentes, y siempre llenos de fuerza. Eran irreverentes y llenos de 
fuerza incluso cuando representaban bodegones o los más sencillos paisajes. Porque 
llevaban la huella, la fuerza, la fe de Matías Quetglas. Mesas bajo un revuelo de objetos 
desordenados, tazones humeantes al lado de un “Menorca” conteniendo la noticia de la 
muerte de Franco, maniquís de madera, mujeres quietas que querían decir mucho sin 
decir nada, y que muchas veces eran su propia mujer; o simplemente pequeñas conchas a 
la orilla del mar, como estos restos de vida humana que ahora se han encontrado en una 
cueva cerrada y que nos sugieren una vida interrumpida, sin evidenciarlo, simplemente 
una evocación. Ni siquiera las bandejas de dulces que entonces pintaba, ni la coliflor, ni 
las frutas en almíbar habrían sido pintadas con tal ansia por una monja pintora, con tan-
ta nostalgia de pasado, con tanta sensación de anhelo en sus primeros años en Madrid, 
con una apariencia de realidad que escondía un agitado mundo interior, la otra realidad 
que a veces se nos aparece en sueños. No, una monja no hubiera sido tan enérgica, tan 
profunda, ni hubiera tenido tanta personalidad, a no ser una de estas monjas justas de 
alcance místico como Santa Teresa.
 Aquí está la clave de la pintura en general y de la pintura de Matías Quetglas en 
particular. Tenemos tendencia a confundir un cuadro bien pintado con un buen cuadro. 
Es decir confundir la artesanía con el arte. Los cuadros de Matías Quetglas, los de antes 
y los de ahora, tienen mucho de artesanales, de dominio de la técnica, de habilidad per-
sonal; pero también tienen mucho de artista, de su visión personal del mundo, de osadía, 
de inquietud interior, de fuerza, de verdad, en definitiva, de fe: lo que hace que un cua-
dro resulte bueno. Por este motivo me atrevería a decir que Matías Quetglas nunca ha 
dejado de pintar como una monja, porque pinta con toda su fe y toda su alma. Y diréis 
que las monjas no pintan estos cuerpos desnudos, estas escenas violentas, estos cielos 
brillantes y estos mares de cristal, con pinceladas arrebatadas, del último Matías Quet-
glas. Claro que no los pintan. Pero la fe que mueve la mano de Matías, la pasión que lo 
domina, es la misma fe y pasión que tenía cuando pintaba merengues, pastas y rosquillas 
de almendra. Lo que ocurre es que Matías ha evolucionado, notando que domina los re-
cursos técnicos y las formas externas, ha pasado a un modelo interior. Él dice que “pinta 
de memoria”, pero esto no es verdad, sólo es el hecho de que pinta sin modelo externo. 
En realidad pinta con la imaginación, porque no puede tener en la memoria tantas figu-












llamadas “pintura literaria”. Sí, ahora Matías cuenta historias con imágenes pintadas, es 
otro modo de contar, otro lenguaje.
 Matías, en cierta medida, ha pasado de sugerir a contar. El hombre en-
varado de antes nos llevaba a pensar en una situación dramática. Ahora el dra-
ma nos viene escenificado por medio de la imaginación, la habilidad de confor-
mar figuras y evocar escenarios de sombras y colores. Pero el Matías que enfrenta 
al hombre desnudo con un toro pavoroso, el Matías que pinta una escena campesi-
na, el Matías que nos muestra como una contundente mujer resta tranquilamen-
te desnuda ante las más increíbles situaciones es el mismo Matías de siempre. Él que
tenía tanta fe en sí mismo y en la pintura que sólo pintar quería, él que sentía con tanta 
pasión la pintura que quedó en Madrid decidido a ser un gran pintor.
Pau Faner













ENIGMAS OCULTOS EN LA OBRA DE MATÍAS QUETGLAS
 La obra de Matías Quetglas es enigmática.
 Bajo una apariencia de realismo, de objetos, figuras reconocibles, siempre se esconde un 
misterio, un juego de símbolos y de presencias que se van desvelando a la luz de una contempla-
ción más reposada.
 Os propongo un recorrido decriptivo a través de tres obras significativas de estos años: 
Conversación amorosa de 1985, El escultor del caballo caído de 1992, y Gran cabeza de 
fresno de 1994.
 Conversación amorosa 
 Conversación amorosa es el título que Matías Quetglas puso a una escena de dos 
figuras, un hombre y una mujer, recreada en diversas técnicas y materiales (que van de 
la escultura en bronce al grabado, pasando por diversos tratamientos pictóricos). Con 
esta serie de obras se cerraba una primera exposición antológica que recorría la obra del 
artista de Ciutadella desde sus inicios hasta aquel año 1986. Os proponemos un paseo 
para la contemplación y reflexión de esta obra, fundamental en la trayectoria de Matías 
y que puede representar el punto de evolución de una obra basada hasta entonces en 
la representación de unos modelos externos al artista y que, a partir de ese momento, 
empieza a trabajar con imágenes que surgen de su imaginación. Encontramos un par 
de antecedentes a esta serie donde la postura de los cuerpos de Conversación amorosa ya 
se insinúa, pero con unos contenidos y una expresión diferentes. Nos referimos a Gran 
escena pasional, obra en carbón sobre papel de 1984 y Pequeña escena pasional, una tela de 
27 x 22 cm. del año 1985.
 En Gran escena pasional el hombre balancea el cuerpo desnudo de la mujer, la cual 
atenaza con sus piernas el cuello del hombre, mientras la larga cabellera barre la tierra. El 
gran formato vertical (200 x 110 cm.), la luz cenital que proyecta duras sombras, el tra-
tamiento gestual del carbón y la composición angulada expresan una pasión casi brutal.
 Pequeña escena pasional forma parte de otra serie junto con Pequeño asesinato y 
Pequeño rapto, que nos recuerda escenas goyescas, siendo la que nos ocupa, posiblemente, 
la más sugestiva. Vista como continuación de la obra anterior observamos que el balan-
ceo ha terminado y el hombre, rodilla en la tierra, ofrece a la mujer un muslo poderoso 
donde apoyar su peso. El hombre levanta una copa de vino que va vertiéndose sobre el 
cuerpo desnudo de ella. Otra copa vertida en primer término marca el vacío de un es-
pacio desierto que se prolonga hasta el horizonte. La luz es más suave, blanca y cenital 
como luz de luna, escondiendo los rasgos de los protagonistas, despersonalizándolos. 
Algo así como una costura a lo largo de todo el cuerpo y muñecas de la mujer nos puede 
hacer pensar en un maniquí. Los colores son fríos con carnaciones sepulcrales. También, 
si nos fijamos, ha perdido la melena y otros atributos sexuales. Ella, mujer o maniquí, se 
nos aparece como objeto del juego del hombre.
 En Conversación amorosa los dos yacen. La posición de los cuerpos está fijada en 












cena y dotarla de diferentes tratamientos pictóricos. El bronce, de pequeño formato, es, 
en sí mismo, un prodigio de sensibilidad. El tamaño nos recuerda al de las figuras de ju-
guete, un objeto de sobremesa, ante el cual nos sentimos como El diablo cojuelo espiando 
a los amantes bajo los tejados. Además de ser una excelente escultura se convierte en un 
modelo vivo para Matías Quetglas, que cambia su contenido emocional en función del 
ángulo de observación, el color, el formato, la luz, el tratamiento y el contexto ambiental 
de la escena, como ahora veremos.
 Una primera aproximación, ya con el título de la serie Conversación amorosa, he-
cha con acrílicos y carbón sobre madera, nos presenta la escena desde el punto de vista 
del hombre. El formato vertical y un tamaño mediano (45 x 38 cm.), la posición de los 
cuerpos nos lleva a pensar que la mujer “domina” al hombre, ella es la protagonista de 
la acción y el hombre su soporte. Esta obra nos muestra las dudas de Matías Quetglas 
sobre el modo de apoyar la mano derecha del hombre y podríamos pensar que se trata 
de una obra anterior a la escultura (quizás la dificultad en el encaje de los dos cuerpos 
superpuestos y la contorsión de hombros y cintura de la mujer le llevó a fijar la postura 
en volumen). También conserva la referencia anterior, la del vaso de vino, que en esta 
versión se acompaña de una botella y de un libro abierto. El vaso de vino es en la obra 
de Matías un objeto lleno de símbolos, y tanto puede representar el placer, como la 
vida o un enraizamiento con el sentido de mediterraneidad o con el cáliz sacramental 
y podría servir de tema para un estudio más profundo. El tratamiento de esta obra 
tiene cualidad de esbozo, de obra inacabada, pero trabajada con pasión y, seguramente 
con nocturnidad, de una sentada. A la mañana siguiente uno contempla el resultado 
del combate y advierte que no es necesario insistir en los detalles, ya que así resulta 
suficientemente fuerte y expresiva. Por otra parte parece una propuesta abandonada 
en este punto, como si no expresara la imagen que martilleaba la mente del artista.
 Así surgió Conversación amorosa I. Obra de mayor formato (130 x 185 cm.), 
donde ya por la elección del tamaño nos da a entender la seguridad con que se enfrenta 
a la obra, el ángulo de visión es cenital, con las figuras ocupando una diagonal. La escena 
es más hermosa, ella parece reposar sobre las piernas de él y un suelo como un círculo 
de arena, que puede sugerir una plaza de toros, como un recurso evocador del arte y la 
lucha del acto amoroso. El juego de curvas y diagonales provocado por la torsión del 
cuerpo desnudo de la mujer nos muestra al mismo tiempo tensión y relajación, placer y 
abandono. La piel de la mujer resulta delicada, con unas carnaciones suaves; un cuerpo 
que se nos ofrece, lleno de sensualidad. El hombre aparece como cómplice y parte sus-
tancial del acto, pero sin ningún protagonismo, casi un observador de la desnudez de su 
compañera; su posición cabeza abajo, sugiere una situación anímica trastornada.
 La postura de las figuras es la misma que en la obra anterior, pero la diferente 
iluminación, el ángulo de observación de la escena y el tratamiento pictórico, hacen que 
sea una nueva situación y que provoque en el espectador unas sensaciones diferentes. En 
este caso ha desaparecido la violencia, el gesto es más moderado, Matías Quetglas ha 













 En Conversación amorosa II, repite el formato, formando con la anterior un díp-
tico de extraordinaria belleza y fuerza. La luz es suave, luz de madrugada. Ellos dos rela-
jados, los rostros reconocibles así como el espacio que les rodea: un suelo embaldosado, 
con una copa de vino y un papel. Para esta nueva versión Quetglas ha vestido a la mujer 
con delicada ropa interior que hace la escena más refinada. Las miradas ausentes no se 
cruzan, cada uno dialoga consigo mismo. La composición se vuelve más horizontal y 
equilibrada. El tratamiento de los colores es más suave y elaborado, dominando los to-
nos fríos y las luces envolventes. Se puede percibir que la búsqueda del artista ha llegado 
a su fin: los personajes, hombre y mujer, hablan sin palabras, el tiempo se ha detenido, los 
cuerpos permanecen entrelazados a la suave luz del alba. Sin duda una obra magistral.
 La serie termina con un grabado al aguafuerte del cual se hizo una tirada de 150 
ejemplares. El formato se ha alargado hasta una escala 1:3,5, consiguiendo con la ho-
rizontalidad hacer desaparecer totalmente la tensión y provocar una estilización de los 
cuerpos y las sombras. Las figuras, fijadas en bronce en el modelo original, se han movido 
ligeramente: él relajando la rodilla y ella soltando su pierna. La copa de vino es sustituida 
por una copa con frutas. Un rincón insinuado reduce la sensación de espacio vacío, sin 
límites, aportando seguridad e intimidad. El negro intenso de la tinta da gravedad y so-
briedad a la escena. Finalmente, las miradas de los amantes se encuentran y se establece la 
conversación amorosa: un círculo que empieza con los cuerpos y se cierra con la mirada.
 Curiosamente, los ojos de la mujer no tienen pupila, son ojos llenos de luz o 
deslumbrados por otra luz. El tiempo no está congelado, reposa y da vueltas alrededor 
de los amantes.
 Observada toda la serie en conjunto se puede apreciar todo el proceso de depu-
ración de la obra de Matías Quetglas. Un proceso tan apasionante como la realidad de 
las mismas obras.
 El escultor del caballo caído 
 A lo largo de este decenio encontramos una continuidad técnica y temática. El 
artista aborda una serie de temas de forma obsesiva y personal. Uno de ellos es el del 
artista y el modelo o el artista en el acto de la creación. Matías Quetglas se interroga 
y quiere transmitir la incertidumbre y las emociones que comporta el acto creativo de 
pintar, grabar o esculpir. Una de las obras más ilustrativas de esta constante en Quetglas 
puede ser este Escultor del caballo caído.
 La escena se desarrolla en un espacio cerrado: el estudio-taller del escultor. La 
obra, un caballo caído, ocupa casi todo el espacio. Existe una desproporción entre la gran-
diosidad de la obra y el espacio limitado donde ha sido concebido. Desde un rincón el 
artista lo contempla. Una luz dorada que aparece por la izquierda ilumina toda la escena y 
sale de la copa de vino que hay sobre el vientre del caballo un reflejo en forma de estrella.
 El caballo nos ofrece un doble perfil, como si tuviera una doble naturaleza: la 
cabeza estilizada de reminiscencias helenísticas, y el cuerpo redondo de un cachorro 
juguetón. A pesar del título Caballo caído, más bien parece que quiera revolcarse, panza 












 El escultor es un hombre joven, de poderosas manos y mirada penetrante. Se 
mantiene en un segundo plano, como para no robarle protagonismo a su criatura. Qui-
zás, lo que le tiene cautivado no es el caballo sino el reflejo de la luz proviniente de la 
copa: el instante irrepetible, la confluencia mágica de la luz, que, como energía divina, 
puede producir el milagro de animar la piedra, dar vida a lo inerte. La luz inunda toda 
la habitación y estalla al contactar con el finísimo borde del cristal. Unas líneas, visibles 
sobre la sombra de la izquierda, confluyen sobre este punto, objeto delicadísimo que nos 
recuerda el cáliz con el vino sacramental.
 El espacio cerrado del taller tiene una salida imposible a través de un papel di-
bujado y clavado en la pared del fondo. Las paredes cubiertas de una textura de rayas 
y graffitis con un pequeño texto escondido: “tanto esperar”. El mismo escultor sufre la 
trasgresión de llevar un graffiti en su cuerpo: “que me muero”. Quizás expresión de un 
éxtasis ligado a la creación, a la contemplación de la creación, de la nueva vida de un ser.
 La composición guarda un gran equilibrio de formas donde escultura y escultor 
dialogan. La ausencia casi absoluta de color, resuelto con una gama de armoniosos ocres 
y violetas, nos fuerza a observar el juego de volúmenes y el contraste paradójico entre 
el movimiento de la figura inanimada y la quietud estática del ser vivo. La ausencia de 
color los iguala, los convierte en una misma materia: no hay diferencia entre carne y 
piedra. La vida se ha transferido del artista a su obra: el caballo está vivo y el escultor ha 
quedado petrificado contemplando el milagro.
 ¿Nos encontramos ante una obra mística? Yo no diría tanto, pero ¿cómo poder 
expresar estas emociones íntimas del artista cuando contempla una obra surgida de sus 
manos, ver aquello que sólo existía en su imaginación y ahora habla sola? ¿Cómo mos-
trar la energía de Dios creador que inunda el cuerpo y la mente del artista mientras 
trabaja? Si no es éxtasis, cerca está.
 Gran cabeza de fresno
 De nuevo nos encontramos ante una serie formada por tres dibujos, dos pintu-
ras y una gran escultura. Es una obra de 1994, pero tengo la impresión de que la serie 
aún no está cerrada. También se podrían apuntar unas cuantas obras anteriores, como 
el grabado Cabeza de tarde de 1992, donde Matías Quetglas ya nos ofrece una visión 
de cabezas de perfil clásico y rasgos ambiguamente andróginos, una aproximación a los 
cánones y al mundo mitológico. Estos antecedentes formales o icónicos no dejan de ser 
débiles referencias ante la gran empresa de tallar esta impresionante cabeza de fresno.
 La escultura es la gran protagonista en tanto los dibujos sólo nos hablan de la 
posición del artista ante el nuevo trabajo: escultor de cabezas. Ser escultor de cabezas es 
una experiencia muy especial, como ahora veremos.
  La mayoría de esculturas de Matías Quetglas nacieron a partir de un modelaje 
en barro, es decir que la forma se crea aplicando materia a la nada. A las obras talladas, 
como ocurre con Gran cabeza de fresno se parte de una materia que “ya contiene” la forma 
en su interior. El trabajo del artista consiste en sacar todo lo que no sirve, lo que estorba 
y oculta la figura. De algún modo podemos decir que esta gran cabeza de mujer ya exis-












 Todo empezó en casa de un amigo donde tuvieron que sacrificar un viejo fres-
no. Impresionado por la gran masa de madera, Matías pidió para hacer allí mismo una 
escultura. Tardó más de un año en saber lo que contenía y cómo debía hacer su trabajo 
para que saliera. Tenía claro que quería aprovechar al máximo aquel volumen, aquella 
mole impactante de blanca madera. Mientras, el viejo fresno, aprovechó para secarse 
como Dios manda.
 El proceso fue lento: más de tres meses de trabajo meticuloso necesitó para que 
naciera una de las cabezas talladas en madera más grandes y magníficas de la Historia.
 Quizás fue la casualidad quien puso en el camino de Quetglas aquella tonelada 
de fresno. No fue él, cierto, quien fue a buscar aquella madera y no otra, pero debemos 
creer que el azar juega y ha jugado un importantísimo papel en muchos descubrimientos 
y creaciones artísticas. El hecho de que Quetglas haya titulado su obra Gran cabeza de 
fresno refuerza la idea de que el material, el fresno, tiene su importancia. El fresno recibe 
el nombre, en algunas partes de Menorca y Catalunya, de “estancasang”, un nombre que 
hace referencia a sus cualidades medicinales. Siguiendo esta pista y consultando el Dis-
córides, célebre libro medicinal, encontramos que aparte de las cualidades depurativas de 
sus hojas, nos habla de propiedades del fresno casi mágicas. Dice así: “... socorren a los 
mordido de víboras. La ceniza de la corteza sana la sarna. La limadura del leño, bebida, 
mata.” Y amplía el mismo volumen con unas apreciaciones de Plinio y de Laguna que 
dicen: “... son valeroso remedio contra el veneno de las enconadas serpientes, y tanto, que 
en todo lo que puede ocupar su sombra nunca se ve jamás animal venenoso. Si dentro 
de un cerco hecho con hojas de fresno pusiéramos en una parte alguna serpiente, y en la 
otra brasas muy encendidas, la serpiente se allegará más al fuego que al fresno, tanto es 
el temor que le tiene”. (Discórides renovado, ed. Labor).
Nos encontramos, pues, ante una obra de reminiscencias clásicas y hecha de una materia 
que aporta cualidades protectoras. Una imagen que nos evoca tiempos arcaicos, medite-
rráneos y con poderes tanto para hacer huir a las serpientes como para protegernos con 
su sombra de cualquier animal venenoso.
 Esta amplia referencia a las propiedades del material y al tamaño de la pieza es 
fundamental pata tratar de explicar la emoción turbadora que produce la contemplación 
de esta magnífica obra.
 En cuanto a la realización, Matías Quetglas se esforzó por conservar el máximo 
de la materia y la forma, ligeramente curva, del tronco, así como por aprovechar incluso 
la corteza del fresno. De algún modo la forma del tronco ha condicionado la forma de 
la cabeza. El potente cuello, los anchos pómulos, la mandíbula redonda y maciza, el pei-
nado en rizos, todo comunica poder y belleza. El tamaño nos enfrenta a unas proporcio-
nes no cotidianas: es un objeto para la contemplación colectiva. Un enfrentamiento en 
solitario con esta cabeza gigantesca provoca el reconocimiento de nuestra inferioridad, 
humana y frágil, ante su naturaleza superior. Esta majestuosidad surge de la gran cabeza, 
es cierto, pero también de la serenidad imperturbable de su expresión, que recuerdan las 
“korés” de la Grecia arcaica, con su sabiduría ancestral y eterna belleza. Y aquí interviene 
la mano genial de Matías Quetglas, dándole el toque justo, refinado y sensible, que la 












cultura milenaria y punto de partida para convocar el reencuentro con la belleza y las 
fuerzas divinas y paganas de la naturaleza.
 Nos encontramos, sin duda, ante una obra de las que marcan un nuevo hito, 
cierra de forma magnífica esta exposición antológica y ofrece una imagen de esperanza 
como un puente hacia el nuevo milenio.
Juan Elorduy













EL PINCEL DEL MEDITERRÁNEO
 ... Quetglas persigue las cosas perdurables, la firmeza de las cosas y de los hom-
bres. Los cuerpos son rotundos y torneados como los vasos de un vasar, amasados con 
creta, arcilla o tierra. Y cuando el vasar concluye el girar de vals de su vaso, el vaso está 
allí, firma, inmutable. Quetglas busca las cosas sólidas que no se desvanecen en un ins-
tante, exige su pervivencia. Para él, la luz no es sólo fulgor instantáneo, es esencia y el 
cuerpo se vuelve entonces de mármol o piel. Las caras son casi etruscas, los pies bellísi-
mos, con frecuencia más importantes que el rostro. Son largos, anchos, como bases de 
la columna-hombre. Los pies son los elementos sobre los que el hombre se sustenta y 
sustenta su existencia de “bípedo implume”, como diría Voltaire. Los pies de Quetglas 
son inequívocos, “quetglasianos”. Esta obsesión tiene un origen: el pintor, en su primera 
juventud diseñaba calzado en su tierra. Estudió la anatomía, la marcha, la resistencia del 
pie. Y tal vez entonces se dio cuenta de la importancia del pie en el hombre. Un viejo 
ermitaño decía: “No te beso la mano, beso tu pie. Porque la mano mata, el pie te lleva 
lejos”. Y por esta razón besaba los pies.
Giovanna Giordano
Catálogo exposición de M. Q. en la Galería II Sagittario de Mesina, 1995.
Catálogo exposición de la segunda retrospectiva de M. Q., itinerante por las Islas Baleares, “Sa Nostra” Caixa de 
Balears, 1995-1996.












 EL ARTE DE MATÍAS QUETGLAS EN MADRID 
 El pasado día 4 estuve en Madrid, en la inauguración de la exposición de escul-
turas de Matías Quetglas en el Museo Tiflológico de la ONCE.
 El impacto que me causó la visita, lo expondré en breves y significados comentarios:
 La exposición 
 Las dieciséis obras expuestas forman un conjunto magnífico, muy representativo 
de la tarea escultórica de nuestro artista.
 La iconografía, amplia, abarca desde las naturalezas muertas hasta el tema re-
ligioso -a destacar un San Sebastián realmente impresionante-, pasando por una serie 
-deliciosa- de cabezas, la mitología -dos torsos de fuerte impacto- y las parejas amorosas.
 Las texturas, se podría decir que son infinitas. Parece mentira que solamente con 
el tacto -y también con la mirada- se puedan captar tantas sensaciones: fuerza, ligereza, 
serenidad, plenitud, luz, sufrimiento, abandono...
 El público
 La sala de exposiciones de la ONCE. está concebida para facilitar a los invidentes 
que puedan disfrutar del hecho artístico, mediante los volúmenes, los materiales y las tex-
turas de las esculturas, y también para compartir con los videntes las impresiones recibidas.
Fue realmente interesante y aleccionador ver como los ciegos iban palpando las escultu-
ras, leyendo con sus dedos la obra artística. Por los comentarios que hacían entre ellos, 
entendí que, frente a algunas piezas, veían más que yo.
 La Gran cabeza de fresno
 Esta obra, monumental y abrumadora, necesita un comentario específico; me 
atrevería a decir más aún: ella sola podría “llenar” una exposición.
 Tallada en un tronco de fresno, es realmente majestuosa, cautivadora, atrayente, 
poderosa, mítica.
 Matías Quetglas sólo ha rechazado del tronco lo que sobraba, el mínimo, para 
extraer esta cabeza de mujer vigorosa, imponente, donde contrastan la suavidad de la 
cara con la aspereza del cabello. Su grandiosidad nos empequeñece; pero la serenidad 
que irradia nos atrae, hace que a su vera nos sintamos acogidos.
 Circundando la pieza, uno descubre un inacabable juego de luces y sombras. Es 
entonces cuando acabas de convencerte de que, verdaderamente, la gran cabeza tiene 
vida propia, de que el artista no ha hecho más que revivificarla de la cepa del fresno.
Miquel Cardona 
“Menorca” y “El Iris”, 13-10-95.













LA SERENA LUZ DE LOS CLÁSICOS 
 La pintura de Matías Quetglas emerge del Mediterráneo. Surge de las aguas con 
la desnuda y casta pureza de una Venus de Boticelli. Años de devoto recogimiento en 
el templo de sus afectos más íntimos, de serena y callada búsqueda de la perfección, ha 
hecho que confluyan en su paleta los vientos y las voces que le dan a este dulce mar como 
un tálamo, al azul paisaje de los dioses y las filosofías, su profunda verdad.
 El artista dice que busca la sabiduría y que ello es signo inequívoco de que toda-
vía no la ha alcanzado. Pero yo creo que esta afirmación es sólo un acto reflejo de humil-
dad menestral, un afán de no irritar al mundo exterior con la comprobada riqueza de los 
mundos interiorizados. Hay demasiada sabiduría, y no sólo pictórica, en estos cuadros, 
como para que nadie se pueda sentir cohibido por lo que no es sino un acto de bondad, de 
admiración si no de la propia obra sí al menos de la inmensa belleza que caracolea en las 
suaves olas de la playa y se perfuma con las brisas que nos acercan el canto de las sirenas.
 Estos últimos meses, una gran antológica de la obra artística, pintura y escultura 
fundamentalmente, realizada por Matías Quetglas en la última década, ha recorrido 
todas las Baleares. Se ha mostrado en Ibiza, en Mahón, en su Ciutadella nativa, y en 
Palma. En dicha exposición, en la que como último tramo de un quehacer siempre co-
herente pero cada vez más depurado y sublime, figuraban las obras que ahora integran 
esta formidable muestra que Miguel Fernández-Braso ofrece en la Galería Juan Gris, 
Quetglas ha pulverizado toda la boba literatura que todavía envuelve la polémica sobre 
el realismo artístico. Desde Madrid, ya definitivamente consagrado, rotundo en su ma-
durez, sólido en todas sus actitudes morales y estéticas, Quetglas ha regresado con el 
equipaje del «Hombre que amaba las islas», el relato de D. H. Lawrence. Quizás porque 
bajo estos cielos, donde decía Santiago Rusiñol, en que se pueden tomar «duchas de sol 
y baños de puestas de sol», la luz, la poesía y la filosofía se juntan para que el arte estalle 
como una galaxia llena de fascinación. «... aprovecha a la orilla del mar este secreto», 
aconsejaba el Rubén Darío de sus horas baleares.
 El secreto está ahí, a la vista de todos. Si no en la magia o en la alquimia de sus 
fórmulas por lo menos en el fascinante efecto de sus resultados. Uno de estos pesados 
estudiosos de la geografía insular -Alexander Freiher von Warsberg- escribió que «Las 
islas son el mejor gabinete de estudio del mundo. Señalan a la vez el espacio y el límite 
del movimiento, de manera que la mirada no se puede distraer divagando en la lejanía. 
Al trabajar necesitamos tanto la concentración, como una constante nostalgia». Y eso es 
lo que le pasa a Matías Quetglas. Su gabinete de estudio consiste en que lleva dos islas 
dentro. Una geográfica y nostálgica, y otra que es la de sus amores y sus temas recurren-
tes. Con ellos, en una experiencia incansable de indagación y depuración, va descubrien-
do los lazos entre el amor, la sensualidad, la erótica, y el sentido de la vida que fluye de 
las aguas «más latinas que todas las demás». Así, cada pequeña obra es como un diálogo 
platónico, como una lección de Sócrates al borde de la playa, como un inmenso baño de 
vida y de ganas de vivir. En estos cuadros está la riqueza que dan la serenidad, la ma-












que prefiere considerar remota e inalcanzable cuando se podría enorgullecer de haber 
logrado el equilibrio clásico, ese perfecto equilibrio que consiste en que las cosas se nos 
aparezcan exentas de dificultad, naturales, como si el observarlas fuera la pura cotidia-
neidad de la mirada. El sutil milagro de la autenticidad y la victoria contra el tiempo, en 
definitiva, nacido de la intensidad con la que es capaz de gozar el latido de cada uno de 
los segundos de nuestras horas.
Josep Meliá
Dossier Guadalimar, Abril, 1996












EL CLASICISMO NO DOGMÁTICO DE QUETGLAS
 Frente a las propuestas de una posmodernidad que, en general, no pasa de ser 
una especie de modernidad reciclada, a nadie sorprende la ascensión de los realismos 
naturalistas y, lógicamente, extrañará mucho menos que hayan comenzado a aparecer 
actitudes figurativas bien consolidadas, de enlace fuerte con nuestra tradición. Este arte 
figurativo «de la continuidad» supone, naturalmente, la aceptación de una serie de cri-
terios tradicionales, pero sin que se haya producido la intención de proseguir una línea 
concreta de lenguaje. Se trata, así, de una aparición cada día más insistente de actitudes 
aisladas -posicionamientos de «solitarios del arte»- en favor de retomar una concepción, 
unos criterios, unas maneras e inclusive unos cánones de clasicismo poco o nada dog-
mático, configurador de un lenguaje multiforme. Creo que es dentro de esa orientación 
donde se sitúa la obra última de Matías Quetglas (Ciutadella, Menorca, 1946), cada vez 
más apartado de la pintura magicista, surrealizante, de sus comienzos, bastante próxi-
mos a la poética del grupo franco-belga Phases. La verdad es que, de aquel «realismo 
fantástico», en la obra actual del menorquín sólo han quedado el afán de trascender (o 
de diferenciar, al menos) los asuntos, dotándolos de un sentido alegórico o simbólico, y, 
sobre todo, el amor por los maestros antiguos.
 El lenguaje actual de Quetglas se distingue, antes que nada, por su intensa y sor-
prendente plasticidad. Difícilmente se encontrará en nuestra pintura actual un sentido 
similar del volumen. Si a ello se añaden la inspiración frecuente en temas escultóricos 
y el carácter monumentalista de la corpulencia de sus figuras, se comprende el instinto 
de pintura cuatrocentista que reviven estas obras. Quetglas dota a sus iconos de una 
grandiosidad desusada en las formas, y planta a las figuras en el espacio pictórico con 
un aplomo que recuerda a Massaccio. Ese predominio de la plasticidad lleva al pintor a 
precisar fuertemente los contornos y a dar al dibujo un papel predominante. A su vez, ese 
sentido de «lo lineal» remite muy bien no sólo ya al estilo italiano cuatrocentista, sino al 
propio orden clásico grecolatino, que Quetglas admite con fruición siempre, enfatizán-
dolo inclusive en ocasiones -por ejemplo, en algún bodegón con recordatorios composi-
tivos de pintura decorativa pompeyana. Los letrismos sentenciosos que aparecen alguna 












 Otra de las características de este lenguaje es su valoración del mundo material 
de la pintura. La serie de técnicas mixtas sobre papeles grabados al aguafuerte supone 
un ejercicio deslumbrante en el control de los efectos táctiles de lo pictórico. La calidad 
mineral -«de mural»- es perfecta en los acrílicos sobre táblex. La mezcla de carbón y 
pastel logra calidades sensuales exquisitas. Y ese tono matérico-sensual se potencia con 
el gusto insistente por el desnudo, con la graduación delicada del color, con la expresión 
melancólica («la maniera greca» o bizantina) de la iconografía, con la sobriedad en los 
paisajes, con el radiante sistema mediterraneísta de la luz... Frente a tantos realismos 
aparienciales, la intensidad de mirada y la rotundidad técnica de Quetglas suponen una 
experiencia diferente y gozosa de pintura inteligente y que, como diría Forster, constitu-
ye un arte que nos consuela de la vida.
 José Marín-Medina, 1996.
Dossier Guadalimar Matías Quetglas, Madrid, 1996.













 Matías Quetglas tiene la fortuna de ver los tejados cristalinos y caóticos de Ma-
drid -de esa zona de Madrid algo funcionarial y desarrollista que a lo lejos linda con-
tra una naturaleza agraria e infantil cuando está helada- y sin embargo no caer en el 
realismo polvoriento que tanto azota esta ciudad. Ni caer tampoco en ningún tipo de 
coloquialismo de gentes de carne y hueso, de rumores ni de soledades, ni de melancolías. 
Lleva viviendo en Madrid más de treinta años y su pintura no ha asimilado ninguno de 
los gestos patronímicos, creo que por raro, con lo que, una vez más, vuelve a demostrarse 
que no sólo no existen fronteras, artísticamente hablando, sino ni tan siquiera territorios. 
La pintura, como la poesía, comparten una misma obsesión sin coordenadas, un sistema 
métrico derretido que, sólo pasado el tiempo, puede reconstruirse con la fría transpa-
rencia de un bloque de hielo. Juan Perucho ha escrito sobre esta sugestión que nos hace 
viajar dentro de un cuadro: “La sugestión, nada más la da el arte y equivale al mundo de 
los sueños. En muchos casos, equivale, incluso a la Poesía”.
 Me acerqué al estudio madrileño de Matías Quetglas de la calle Ayala la tarde de 
un sábado desértico y algo plomizo. En la última planta de un edificio noble se abrió su 
estudio destartaladamente luminoso y deshabitado a un horizonte de azoteas sesentonas 
y a alguna buhardilla decrépita. Reposan con rotundidad sobre la madera restallante los 
grandes moldes de relieves, las esculturas, cuadros y bocetos abandonados que miro con 
más interés incluso que las obras concluidas, porque en el dibujo previo parece estar ya la 
huella arcaica, casi sin autoría. Una fina capa de polvo imperceptible cubre el estudio de 
Quetglas, incluso cubre un oculto y bellísimo libro que hizo junto a José Miguel Ullán 
en los primeros ochenta, lo cual dice mucho de este hombre lento aunque incansable en 
muchos frentes.
 Quetglas es sobre todo un pintor dibujante cuya obra, toda su evolución e in-
cursiones en nuevas técnicas, tiene que ver con el dibujo. En definitiva con un gesto 
original, desnudo, que es tanto el esqueleto, formal de la obra como el impulso intem-
pestivo y casual. Es más, en la pintura de Quetglas nunca el color borra el trazo del lápiz, 
evidenciando su artificiosidad o -empleando una terminología preclásica- mostrando las 
máscaras tras la que se oculta. ¿Pero cuál es la máscara de Matías Quetglas? La desnudez 
de sus personajes, las facciones anónimas, el silencio de su expresión, el referente onírico 
de las escenas aspiran a recrear un mundo mítico, irracional y suspendido en el sueño. 
Un mundo premoderno. En el fondo, una manera de volver a los únicos y grandes temas 
que preocupan al hombre.
 El dibujo fue el desencadenante de la escultura de Quetglas, una parte ahora 
fundamental de su obra. De hecho, dejó de pintar con modelos humanos por las dificul-
tades que encontraba en las sombras y escorzos. Construyó entonces sus propios mode-
los escultóricos, pequeñas estatuillas que luego llevaba al papel; modelos estáticos que, 
creo, han hecho a su pintura aún más quieta y formalista. Un formalismo a la manera del 












incansable repetición, cree encontrar un orden pictórico universal unido al pensamiento, 
a la poesía, a la filosofía.
 La relación entre escultura y dibujo es en el caso de Quetglas evidente. En 1991 
realizó una serie de pinturas y dibujos centrada en la figura del escultor y la modelo 
y, creo, que sobre la imposibilidad de dar vida a una masa informe de madera. Hay 
un cierto escepticismo en Quetglas que puede formularse de esta manera: la inutili-
dad del arte para volver a dar vida a los objetos inertes. De nuevo la máscara inex-
presiva y ancestral. Puedo decir que mi descubrimiento de la obra de Quetglas fue 
en la feria de ARCO, en 1994, hace muy poco. Esta misma galería había instalado 
una fastuosa talla (Gran cabeza de fresno): había dejado que los nudos y accidentes de 
la madera construyeran los cabellos de una mujer mítica, venida del más allá, de ges-
to hierático y de una serenidad humana perturbadora. Quetglas trabajó durante un 
año sobre esa pieza que ahora, tengo entendido, vaga por alguna administración ba-
lear sin encontrar un aposento definitivo, Irónico destino para una obra sin tiempo.
 Y entre la escultura y la pintura Quetglas ha encontrado un lenguaje intermedio; 
el relieve. Desde 1996 emprendió la realización de relieves en poliéster de muy poco 
volumen. Una técnica arcaica que, en principio, nada tiene que ver con las exigencias 
del mercado, pero que ha estudiado minuciosamente: la claridad del poliéster frente a la 
solemnidad del bronce; los relieves hechos en positivo y negativo a la vez para que sobre 
la pieza incidan dos focos de luz distintos. La excéntrica tentación noucentista siempre 
está presente. Ahora, las pinturas que nos presenta Matías Quetglas persisten también 
en un ejercicio sobre la luz. Construye los cuadros a partir de la luz trasera y crepuscular 
(él la llama “lucha contra el color local”, anoté la tarde que visité su estudio), lo que per-
mite que los personajes sean criaturas espectrales que desarrollan un papel, casi siempre 
el mismo papel: el drama de la verdad y la mentira en el arte representados por el hom-
bre y la mujer, por el artista y la modelo. Artista pompeyano, neoclásico o surrealista, qué 
más da, Quetglas es sobre todo un pintor de cultura occidental e intemporal.
 Manuel Calderón
 Catálogo exposición de M. Q. Galería de Arte Nolde, Navacerrada, 1998.
Catálogo exposición de M. Q. Palacio de la Madraza, Granada, 1998.













 Nota y homenaje
 De Matías Quetglas (Ciutadella, Menorca, 1946) sorprende su plasticidad y su 
valentía de planteamiento. El propio pintor ha explicado “que los que nos iniciamos en 
la figuración teníamos, también, nuestros, temores. Herederos de la primera abstrac-
ción, conservamos el temor a la anécdota y el menosprecio a la ilustración. El realismo, 
para ser nuevo, debía inaugurar una nueva iconografía, encontrar caligrafías y códigos 
inéditos.” Quetglas -ha escrito Giralt-Miracle- puede cambiar el soporte, puede pintar 
al óleo, acuarela o gouache, puede dibujar, hacer esculturas o construir objetos, utilizar el 
gran formato o la miniatura... siempre hay, sin embargo, un transfondo metafísico con 
un punto de ironía, que revela un gusto especial por la pintura y por su tradición antigua 
y moderna, un conocimiento de los lenguajes y de las caligrafías pictóricas”.
 Miguel Fernández-Braso












IN GIRUM IMUS NOCTE ET CONSUMIMUR IGNI
CONSIDERACIONES SOBRE LA OBRA DE 
MATÍAS QUETGLAS 
 “No olvidemos que detrás de la simulación de lo real está la realidad de la pintura, que 
nunca escapa a su sombra” 1.
 “Los tiempos son eclécticos. Es una suerte.
 Por fin habrá un sitio para pintura épica, la narrativa y la sentimental” 2.
 La pintura parece haberse convencido a sí misma de que ha llegado al límite de 
sus posibilidades hasta renegar de sí misma, negándose a continuar siendo una ilusión 
más poderosa que lo real: “resulta muy difícil hablar hoy de pintura porque resulta muy 
difícil verla. Por lo general, la pintura no desea exactamente ser mirada, sino absorbida 
visualmente, y circular sin dejar rastro. Sería en cierto sentido la forma estética simpli-
ficada del intercambio imposible. Sin embargo, el discurso que mejor la definiría sería 
un discurso en el que no hubiera nada que ver. El equivalente de un objeto que no es 
tal”3. El deslizamiento entre el ensimismamiento y la teatralidad de la pintura moder-
na4 puede conducir; sorprendentemente, a un fundamentalismo de la poética, como si 
la marca estilística fuera el destino deseado, la clave a partir de la cual exorcizar todo 
lo que produce desasosiego. Uno de los dominios estilísticos que plantea, en principio, 
más problemas a la actitud del “vértigo crítico” es el realismo, con el que parece como si 
la estética actual no fuera capaz de enfrentarse5; el mismo Matías Quetglas señala que 
no le agrada hablar de realismo “y no porque no me interese la realidad, sino porque es 
un término que crea muchas confusiones”6. En un intento de apartar prejuicios muy 
arraigados, este pintor llega a plantear que Tapies es uno de los pintores más realistas de 
nuestro tiempo7.
1.- Jean Baudrillard: “La realidad supera al hiperrealismo” en Revue d’Esthétique. La práctica de la pintura, Ed. Gus-
tavo Gili, Barcelona, 1978.
2.- Matías Quetglas: “Aforismos” en Matías Quetglas, Caja de Ahorros de Zamora, 1983.
3.- Jean Baudrillard: “Ilusión y desilusión estética” en revista Letra Internacional, nº 39, Madrid, 1995.
4.- Cfr. Al respecto Steven Connor: Cultura postmoderna. Introducción a las teorías de la contemporaneidad, Ed. Akal, 
Madrid, 1996.
5.- “Ma la parola “realta”, oltreché “decisiva” è sempre, nell’ambito del “moderno”, non facile a pronunciarsi, e certo 
ancora una parola potente e pericolosa; soprattutto però ineliminabile” (Roberto Tassi: texto en I pittori spagnoli della 
realtà, Centro d’Arte Montebello, Milán, 1982).
6.- Asunción Cabrera entrevista a Matías Quetglas en Casa Viva, 1985, reproducido en Matías Quetglas, Palau So-
lleric, Palma de Mallorca, 1986.
7.- “Me parece más realista Tápies cuando a un cartón lleno de agujeros lo llama “Cartón perforado” que Courbet cuan-
do titula a un montón de colores dispuestos de cierta manera “El desesperado”. Los que jugamos al juego de las apa-
riencias debiéramos ser llamados “magos” o “ilusionistas”. Pero sería más paradójicamente exacto llamarnos “abstrac-
tos”. Porque, ¿quién sino nosotros trabaja con materiales tan informales e intangibles como la luz, el tiempo, el deseo, 












8.- Peter Sager: Nuevas formas de realismo, Ed. Alianza, Madrid, 1986. 
9.- Matías Quetglas: “Aforismos” en Matías Quetglas, Galería Pelaires, Palma de Mallorca, 1998.
10.- “Las cosas que me emocionan, las recibo a través de las apariencias. Los sentidos perciben las formas como 
emisarias de la sensación y el sentimiento” (Matías Quetglas: “Aforismos” en Matías Quetglas, Caja de Ahorros de 
Zamora, 1983).
11.- Cfr. Peter Sager: Nuevas formas de realismo, Ed. Alianza, Madrid, 1986.
 Quetglas manifiesta una profunda preocupación por la materia de la pintura, lo 
que le lleva a emplear multitud de técnicas, para conseguir un cromatismo y una texturas 
excepcionales. Es evidente los cambios de tonalidad plástica que hay desde obras como 
María peinándose (1972), comprensible como parte de las estéticas hiperrealistas, hasta 
El color del vino (1986) o Muchachas con abanico (1987-1988), en un estilo muy personal 
en el que las figuras están dibujadas con una sutileza fantástica. La primera de las obras 
citadas, junto a otra como El pino (1979) o numerosos bodegones, pueden aproximarse 
a las concepciones del nuevo realismo o de la “fotografía realista contemporánea” des-
crita por Karl Peawek, entendida como una metafísica del fenómeno, un empirismo 
fotográfico de los “hechos espirituales” que “tenía que iluminar la realidad bajo aspectos 
metamateriales no físicos”8. Matías Quetglas ha advertido que ve la exactitud “como algo 
hermoso”9, de la misma forma que no puede imaginar una emoción sin que ésta arras-
tre necesariamente una imagen que la represente. El problema del verismo pictórico está 
modulado, en la clave de las obras de este creador realizadas a mediados de los ochenta 
(Tarde en el campo o Abrazo en él campo), en una mediación con la cuestión de la construc-
ción, imaginativa que no ortodoxamente mimética, de las apariencias10.
 Para Gombrich, la ilusión es un proceso que opera no sólo en la representación 
visual, sino en toda percepción sensible como un proceso realmente crucial para las posi-
bilidades de supervivencia de cualquier organismo. El objeto de la visión está construido 
por una atención deliberada a un conjunto selectivo de indicios que pueden reunirse en 
percepciones dotadas de significado. En suma, la similitud de las imágenes (los objetos 
representados) con los objetos reales, que es el centro de toda teoría del realismo pictóri-
co, es transferida desde la representación al juicio del espectador, un argumento circular 
que requiere, como ya señalara Joel Snyder de “patrones de verdad” (culturalmente de-
finidos), lo que supondría aceptar una teoría pictórica de la visión, tal y como ya hiciera 
Alberti en su clásico tratado De pintura. La idea de verdad está inscrita en lo que Gad-
amer llama la estructura prejuiciosa de la comprensión, un juego de interpretaciones en el 
que se construyen “formas de vida”.
Si en un primer momento Matías Quetglas emplea el pacto de confianza con la realidad, 
más adelante plantea una deriva pictórica, que el suele denominar “maquinación”.
 El realismo figurativo de este pintor enlaza con la “felicidad intemporal de la 
visión” de la que hablara Aldus Huxley, como apertura de un lugar de contemplación 
subjetiva en el que intervienen la ensoñación y el reconocimiento de las formas11. Quet-
glas está convencido de que lo “real” es el léxico más próximo y universal y de que la 
figuración permite elaborar cierta dimensión del tiempo, esto es, afrontar el drama de la 












cosas12, en gestos muy elementales, tal es el caso de la mano que sostiene un cigarro, de la 
mesa con un pastel a medio comer o en Pincel (1978) del abandono de las herramientas 
de la creación en una mezcla de azar y de reconocimiento de lo poético como aquello 
que aparece en los márgenes; si hay cierta nostalgia del pasado, también se advierte una 
inmersión en el mundo de las apariencias que finalmente parecen sueños13.
 En el caso de Quetglas es muy importante la evolución pictórica que le llevó a 
prescindir del modelo, hablando algunos críticos del paso de una obra catalogada como 
realista a la actual que podría aceptar el calificativo de sugestiva14. El pintor sintió el deseo 
de separarse del mandato del modelo y de la mera crónica de la realidad15, compren-
diendo el cuadro como la huella de la relación con la vida, no como la vivisección de un 
modelo16. A partir de ese momento acaban por tomar la máxima importancia la memoria 
y la imaginación: “La imaginación -afirma Quetglas- es una herramienta para recons-
truir mi memoria emocional, la presencia de algo que no tiene imagen propia pero que 
es real y que necesita de la invención y la escenificación para manifestarse”17. Esa pintura 
de situaciones emocionales encuentra la dicción adecuada, paradójicamente, cuando se 
libera de la presencia de lo que despierta, en un primer momento, la pasión, Tal vez es esa 
distancia del sujeto físico la que permite intensificar los procesos imaginarios, proyectan-
do toda la energía en la materia de la pintura que está constituida por las obsesiones.
 La escultura Conversación amorosa (1987) le ha servido a Quetglas para realizar 
distintos cuadros, como un “modelo” que no incomoda al pintor en su proceso, al mismo 
tiempo que le permite plantear, con gran facilidad distintos puntos de vista. “Fui -dice 
Quetglas- antes pintor que escultor Y si empecé a modelar fue por un deseo de hacer 
tangible lo visible, por la voluntad de dar cuerpo y peso a la imagen, que en pintura es 
sólo representación sobre un plano. La ilusión de volumen en pintura es un artificio, una 
maquinación para engañar al ojo. El relieve, el bulto, dan a la escultura su verdad elemen-
tal: una presencia ineludible”18. Entre las esculturas de Quetglas destaca la que se titula 
precisamente La escultura (1985), en la que un artista, fundido a una mesa, contempla
12.- “La pintura española ha entendido el drama de la realidad que huye y, al mantener la fidelidad a lo que es visible, 
ha dado testimonio de las cosas y de su permanente confrontamiento con el umbral del vacío. La pintura de Matías 
Quetglas expresa igualmente un desencanto y una especie de soledad de las cosas, propio de todo el realismo español 
moderno. Pero hay una fascinación en las imágenes del artista, un aire inmóvil de espera en el que las figuras viven 
atentas a un gesto que, en su resolución final perfecta, descubre el secreto de su mismo espíritu” (Gianfranco Bruno: 
“Matías Quetglas: el silencio de la forma” en Matías Quetglas, Galería Appiani Arte Trentadue, Milán, 1993, repro-
ducido en Matías Quetglas, “Sa Nostra”, 1995).
13.- Pau Faner habla de los cuadros de Quetglas en sus primeros años en Madrid, que tienen “una apariencia de 
realidad que escondía un agitado mundo interior, la otra realidad que a veces se nos aparece en sueños” (Pau Faner: 
“La pasión según Matías Quetglas” en Matías Quetglas “Sa Nostra”, 1995.
14.- Cfr. Miquel Cardona: “Diez años después” en Matías Quetglas “Sa Nostra”, 1995.
15.- “Ahora elucubro más que cuando pintaba del natural, y me gusta. El modelo mandaba demasiado y a veces no 
daba satisfacción a mis inclinaciones. Me sentía como un notario que al levantar acta de un suceso, se esmera en deli-
mitar con claridad todos los hechos” (Matías Quetglas: “Pasión y melancolía” en Matías Quetglas, Caja San Fernando, 
Sevilla, 1990).
16.- Cfr. Matías Quetglas: texto incluido en Realismos. Arte Español contemporáneo, Galería Ansonera, Madrid, 1993.
17.- Matías Quetglas: “El estudio lleno” en Matías Quetglas “Sa Nostra”, 1995.












una pieza abstracta, con delicados equilibrios geométricos que tiene algo de unidad para 
medir el tiempo, mientras cerca de sus brazos reposan las herramientas del trabajo, dise-
ñadas con todo el lujo posible. Otras obras en bronce representan un carnero en una co-
lumna o con una serie de campanillas, así como encarnaciones volumétricas de sucesos 
que también han funcionado en la pintura como Pequeño asesinato (1985) o Pintor y mo-
delo (1986) o planteamientos de corte clasicista como Toro mítico (1989-1995). Pero, sin 
duda, la más importante de las esculturas de Matías Quetglas es la Gran cabeza de fresno 
(1994) (relacionada con obras como Cabeza algo grotesca o Cabeza de fauno joven, reali-
zadas también en 1994), un trabajo monumental realizado con una paciencia absoluta19: 
”había dejado que los nudos y accidentes de la madera construyeran los cabellos de una 
mujer mítica, venida del más allá, de un gesto hierático y de una serenidad humana per-
turbadora”20. En una serie de cuadros ha meditado Quetglas sobre la tarea escultórica, 
ya sea en El escultor del caballo caído (1991-1992), donde el artista se arrincona ante la 
potencia del animal que parece cobrar vida, como si intentara incorporarse, o en la serie 
Escultor de cabezas (1994) que amplía la iconografía del creador con la mujer; apoyada 
sobre una cabeza, vaciando una botella de vino en una copa o acariciando la superficie 
esculpida sobre la que se apoyan el compás y la regla, maravillosa presencia femenina 
desnuda, sentada en una pequeña escalera justo a la que aparece un niño con una maza en 
la mano, el gato jugando entre las obras. La pintura y la escultura juegan especularmente 
en la memoria, en esta narración que atiende tan sólo a la poética del modelo interior.
 Fernando Huici ha subrayado que la pintura de Quetglas es un territorio poético, 
“impregnado de incitaciones alegóricas, agrandando así hasta el límite la incertidumbre 
de un calificativo como realismo”21; una obra que se enfrenta a cuestiones esenciales 
como la vida, la muerte o el amor desde otra dimensión de la figuración, surgida desde 
la dialéctica problemática del realismo22. Foucault puso en circulación la idea de que el 
hombre es una invención de fecha reciente que muestra con toda facilidad la arqueología 
de nuestro pensamiento. Si el repliegue del lenguaje conduce a que “actualmente sólo se 
puede pensar en el vacío del hombre desaparecido”23, también es evidente que se abre la 
posibilidad de pensar de nuevo las condiciones del producción del sujeto, la red microfí-
sica en la que el saber; el deseo y la realidad se trenzan. En definitiva, la modernidad ha 
sentido la dificultad de dar cuenta de la presencia humana24, ya sea en la representación
19.- Sobre la obra Gran cabeza de fresno, cfr. Juan Elorduy: “Enigmas ocultos en la obra de Matías Quetglas” en 
Matías Quetglas “Sa Nostra”, 1995.
20.- Manuel Calderón: “La máscara intemporal” en Matías Quetglas, Galería Trama, Barcelona, 1997-1998.
21.- Fernando Huici: “Enajenada invención” en Matías Quetglas, Caja San Fernando, Sevilla, 1990.
22.- “Él mismo ha explicado sus orígenes y su opción figurativa, que empezó en los años setenta, diciendo:” los que 
nos iniciamos en la figuración teníamos, también nuestros temores. Herederos de la primera abstracción, conser-
vábamos el temor a la anécdota y el menosprecio a la ilustración. El realismo, para ser nuevo, debía inaugurar una 
nueva iconografía y códigos inéditos” (Daniel Giralt-Miracle: “Matías Quetglas, entre lo real y lo virtual” en Matías 
Quetglas, Galería Trama, Barcelona, 1991).
23.- Michel Foucault: Las palabras y las cosas, Ed. Orbis, Barcelona, 1985.
24.- “From Rodin to Giacometti, from Martini to Antonio López, from Gerstl to Lucian Freud, perhaps no other 












del cuerpo o en la construcción del retrató. “No se pintan -escribe Quetglas- retratos. Lo 
lamento, nadie quiere conocer a nadie”25. Con todo, hay una serie de artistas del siglo XX 
fieles al rostro, de Picasso a Giacometti o Balthus26, que acaso compartan con el creador 
menorquín la idea de que si el retrato fotográfico es un breve discurso, el retrato pictóri-
co es una larga conversación amorosa. “Restituir la pintura en sí misma, a su felicidad, a 
su fantasía y darle otra vez la palabra, su rostro, su conexión con el mundo: esto es Matías 
Quetglas”27. La fisonomía de nuestra época surge desde una exigencia de autotransfor-
mación, asumiendo el riesgo de ser otro, en una metamorfosis que incluye los mecanis-
mos de la comedia y la tragedia. Rilke escribió que hay gente, pero hay aún más rostros, 
pues cada cual tiene varios. Algunas personas llevan puesto un rostro durante años, con 
la lógica consecuencia del desgaste, la mancha o el drama cuanto estalla, se arruga o da 
de sí como unos guantes de viaje: “otros cambian de rostro con una rapidez inquietante. 
No están acostumbrados a cuidar los rostros; el último ya está gastado a los ocho días, 
con agujeros en algunas partes, delgado como el papel, y poco después aparece la doblez, 
el no-rostro, y salen con él”28. Christine Buci-Glucksmann plantea la cuestión de cómo 
pintar un retrato, ri-tratto, trazo y línea, cuanto la imagen-rostro se derrumba, el cuerpo 
se ausenta y la violencia de la historia convierte al anonimato de la muerte -pérdida del 
nombre, del cuerpo, del rostro- en algo tan innombrable como el mal. Tal vez sea posible 
realizar el retrato desde la complicidad, como hace Quetglas en los retratos de María, por 
ejemplo en el que se encuentra en el quicio de la puerta con una bufanda al cuello, un 
paraguas en una mano y una boina en la otra, con una pose que el pintor asocia al dan-
dismo. En ocasiones la mirada ajena es una presencia inquietante, pero también puede 
ser la promesa cumplida del placer; el sujeto como un arquetipo que se evoca de una 
forma poética, en medio de una proliferación de veladuras, efectos de la imagen que no 
son sencillamente, como pretendiera Lacan, expresión del trauma.
 Algunos cuerpos pintados o mejor sostenidos desde el potencial retórico de la 
luz plantean el deslizamiento hacia una mórbida belleza, semejante al planteamiento fi-
gurativo de Richter29 que se preocupa especialmente por que la imagen tenga impacto 
o sea capaz de crear un clima emocional, una situación que va de la nostalgia a la esperan-
za30. Matías Quetglas consigue en su pintura un particular rastreo de lo cotidiano, 
Anatomy 1985-1995” en Identity-and-Alterity. Figures of the body 1895-1995, La Biennale di Venezia. Esposizione 
Internazionale d’Arte, 1995.
25.- Matías Quetglas: “Aforismos” en Matías Quetglas, Caja de Ahorros de Zamora, 1983.
26.- “Fieles al rostro, religados, realiados en el cara a cara humano sin atentar contra él, sin asesinarlo, envilecerlo ni 
recusarlo, desde un Picasso obstinadamente dedicado a decir lo real y rechazando el salto a la abstracción hasta un 
Beckmannn que aún en el exilio americano daba testimonio del destino alemán, de Bonnard a Balthus de Spencer 
a Freud, de Hopper a Giacometti, de Music a Arikha, todos habrán obedecido así a la palabra que Martin Buber, 
heredero de una antropología ética, resumió una vez como antídoto al terror de nuestro tiempo: “Solo quien conoce 
la relación con el Tú y su presencia, es capaz de tomar una decisión. Quien toma una decisión es libre, porque se ha 
presentado ante el Rostro”” ( Jean Clair: La responsabilidad del artista, Ed. Visor, Madrid, 1998.
27.- Marío de Micheli: texto de presentación en Matías Quetglas, Galería Estampa, Madrid, 1989.
28.- Cit. Por Chistine Buci-Gluksmann: “La desaparición del rostro” en Galería de retratos, Circulo de Bellas Artes, 
Madrid, 1994.
29.- No consta.
30.- “La nostalgia de una calidad perdida, de un mundo mejor, de lo que sería lo contrario de la miseria y la falta de 












ya sea en la representación de unas uvas negras o de un sandwich de calamares o en una 
bandeja de cartón con un pastel y una cucharita, donde es capaz de encontrar la belleza. 
Mario de Micheli advertía que si existe, en la obra de este pintor tan refinado, algún 
misterio, secreto, drama, belleza y ambigüedad hay que buscarla en la vida de cada día, 
no fuera de la vida31. En cierta medida hay un componente enigmático en estas imágenes, 
aunque propiamente lo que le interese a Quetglas sea pintar un suceso, esto es, dar rienda 
suelta a una personal voluntad narrativa, en la que puede aparecer también el carácter 
literario, sin que ello obligue a buscar un simbolismo inmediato. En el cuadro interviene 
el acontecimiento de la transferencia (suma de prejuicios, de pasiones, de perplejidades, 
incluso de informaciones insuficientes), que Lacan entiende como el gesto de llenar con 
un engaño el vacío de un punto límite del proceso vital, así como de indicar los momen-
tos de errancia. Cada quien puede llenar de sentido el espacio aéreo de una situación 
como, por ejemplo, Amor loco (1994) en la que la imposibilidad física de lo representado 
contrasta con la certeza personal del sentimiento aéreo que habitualmente asociamos 
con la pasión amorosa.
 Es indudable que el tema central de Matías Quetglas es la pareja y las situa-
ciones pasionales a las que son arrastradas, Hombre y mujer, los amantes, aparecen en 
el espacio de la representación, principalmente, como el pintor y la modelo, una cues-
tión que explícito en la exposición en la galería Juana Mordó en 1983. Son muchas las 
ocasiones en las que Matías Quetglas rinde tributo, en sus propias palabras a aquellos 
pintores que se retrataron pintando: “Rembrant (celebrant la pintura amb Sàskia da-
munt els seus genolls), Velázquez (contemplant-se des de la distància afectuosa amb 
qué mirà les “menines”), Bacon (representant-se com un Van Gogh que corre els camins 
darrere del vertigen), Picasso (reinventor del gènere, que ens va fer veure el pintor; la 
pintura i el model com a una sola cosa), i tants d’altres que, en el seu dia, van escollir 
l’acte de pintar com a argument”32. Muchos cuadros componen una alegoría de las in-
certidumbres y del placer en el proceso creativo: una mujer desnuda y arrodillada pinta 
en un pequeño lienzo que le ofrece un hombre completamente desnudo, otro toca el 
costado de aquella que le abraza con el índice como si necesitara cerciorarse de que esa 
presencia es real y no, como piensa, un sueño, en Familia pintando (1991-1992) hasta el 
pequeño niño sobre las rodillas del padre colabora en la realización del cuadro. El pintor, 
en el cuadro de 1979 está de espaldas sentado en una silla, trazando una línea casi imper-
ceptible sobre un fondo azulado o bien en Pintor de perfil (1982) sostiene la paleta con la 
mano sobre la rodilla mientras su mirada se pierde en una actitud melancólica. Algunas 
escenas del juego creativo, como Tarde de verano son simpáticas: el pintor en ropa inte-
rior acometiendo un bodegón que ha preparado sobre una silla, girando ahora la cabeza 
producir un impacto” (Benjamín H. D. Buchlol: “Conversaciones con Gerhard Richter” en Gerhard Richter, Museo 
Nacional Centro de Arte Reina Sofía, Madrid, 1989.
31.- Marío de Micheli: texto de presentación en Matías Quetglas, Galería Estampa, Madrid, 1989.
32.- Matías Quetglas: “La pintura y el modelo” catálogo de la exposición en la galería Juana Mordó, reproducido en 












hacia el lugar del espectador en un guiño velazqueño, una imagen que contrasta con la 
de Vino negro (1984) donde Quetglas está vestido de chaqueta y corbata una vez más 
con la paleta en la mano, recibiendo un vaso de vino que le ofrece un niño delante del 
telón teatral que constituye un cuadro en el que tan sólo se ha iniciado el dibujo, En la 
memoria vuelve una y otra vez la imagen de la modelo contorsionándose desnuda en 
Pintor, modelo y pizarra (1986), una escena de enorme erotismo, a punto de dar una pata-
da a un pequeño balón. Es evidente, en muchas de estas representaciones de la dinámica 
pasional del pintar la influencia del Picasso clasicista, que es, en bastantes aspectos, un 
creador que dialoga con Ingres33.
 Matías Quetglas introduce, desde mediados de los años ochenta, precisamente 
en ese proceso en el que acaba por desprenderse del modelo, unas figuras sostenidas en 
una luz crepuscular “lo que permite que los personajes sean criaturas espectrales que 
desarrollan un papel, casi siempre el mismo papel: el drama de la verdad y la mentira en 
el arte representados por el hombre y la mujer, por el artista y la modelo”34. En Juegos de 
playa (1987), El baño oscuro (1987) o La pincelada azul (1987-1988) los cuerpos están 
totalmente desnudos, exhibiendo su armonía, la más radiante belleza, mientras en Pe-
queño asesinato (1985), Pequeña escena pasional (1985) o Pequeño rapto (1985) un hombre 
apuñala a una mujer semidesnuda a la que sujeta por el pelo, otro arroja vino sobre los 
muslos de una joven en una postura tremendamente lasciva y el último lleva a la fuerza 
en brazos a una mujer que grita horrorizada. Campo de la violencia, lo que acaece en el 
erotismo es la disolución, la destrucción del ser cerrado que es un estado normal en un 
participante en el juego. Una de las formas de violencia extrema es la desnudez que es un 
paradójico estado de comunicación o, mejor; un desgarramiento del ser, una ceremonia 
patética en la que puede producirse el paso de la humanidad a la animalidad35. Ante la 
desnudez, Bataille experimenta un sentimiento sagrado, en el que se mezclan fascina-
ción y espanto, surgiendo la ambivalencia entre el sexo y el acto de matar: un comporta-
miento sacrificial 36. El cuerpo está presente a través de sus representaciones, colapsando
33.- “En Matías Quetglas el rito, la vida y la materia forman un todo, como en el mismo Picasso (...). Quetglas tiene 
puntos de contacto con el Picasso de los años veinte, aunque su temperamento sea diferente: el de Picasso es móvil, el 
de Quetglas estático, en Picasso todo huye y en Quetglas permanece” (Baltasar Porcel: “Mirar a Matías Quetglas” en 
Matías Quetglas, Galería Trama, Barcelona, 1994). Podría hacerse una comparación entre la Suite Vollard y los ciclos 
de Quetglas sobre el pintor y el escultor con la modelo, marcando el contraste del pintor picassiano desnudo con la 
mujer entre las obras de arte y la momentánea contención de las figuras masculinas que pinta el creador menorquín 
ante las mujeres que imagina y, por supuesto, desea. Quetglas ha presentado también desnudo al pintor; por ejemplo 
en Modelo, pintor y melocotón (1997) o en La pintora y el modelo (1997), que se tapa los genitales pudorosamente.
34.- Manuel Calderón: “La máscara intemporal” en Matías Quetglas, Galería Trama, Barcelona, 1997-1998.
35.- “La acción decisiva es ponernos desnudos. La desnudez se opone al estado cerrado, es decir, al estado de existen-
cia discontinua. Es un estado de comunicación, que revela la busca de una continuidad posible del ser más allá de un 
replegamiento sobre sí. Los cuerpos se abren a la continuidad por esos conductos secretos que nos dan el sentimiento 
de la obscenidad. La obscenidad significa el trastorno que desarregla un estado de los cuerpos conforme a la posesión
de sí, a la posesión de la individualidad duradera y afirmada” (Georges Bataille: El erotismo, Ed. Tusquets, Barcelona, 
1985). Cfr. Mario Perinola: “Entre vestido y desnudo” en Fragmentos para una Historia del cuerpo humano. Parte se-
gunda, Ed. Taurus, Madrid, 1991.












la historia con acontecimientos de una intensidad que el concepto no puede subsumir, 
aunque en ellas se encuentre el testimonio del dolor y la petrificación de los deseos, la 
dominación y la sexualidad, así como el éxtasis físico y espiritual desarrollado a partir de 
la máxima intensidad, sea sagrada o profana. Lo que hace que la imagen se mantenga 
desafiante es un resto. El análisis, según Lacan, demuestra que el amor y el deseo son en 
esencia narcisistas, de las huellas no depende el goce del cuerpo en tanto que simboliza 
al Otro.
 Recordemos aquella caracterización que Freud hizo del artista, a partir de su 
análisis de Miguel Ángel, como un hombre que evita la realidad porque no puede fa-
miliarizarse con la renuncia a la satisfacción de las pulsiones, un ser que no esconde 
sus fantasmas, les da forma en objetos reales y además la presentación que hace de 
ellos es una fuente de placer estético: esa es la recompensa de la seducción, ese gozar 
de las obsesiones sin vergüenza ni reproches37. El cuerpo es algo que debería causar 
pasmo”38, la obra de arte se descubre como obscenidad, aunque también puede ser un 
encuentro suave como el que experimentamos en el baile. Quetglas ha pintado bas-
tantes parejas bailando: Pareja (la bailarina ruborizada) (1985), Tango (1995), El baile 
de la copa (1997), El baile de la manzana (1997) o El baile de la pintura (1997). “Hablo 
de metafísica y luego pinto una pareja bailando”39, afirma este creador que ha insistido 
en una poética de los gestos que desvelan ecos inesperados, “evocan dramas, añoranzas, 
recuerdos que la imaginación condensa dentro de sí misma, aún sin representarlas”40. 
Lo que está en cuestión en la modernidad no son, como muchas veces se ha indicado, 
las imágenes, sino los gestos: muchos se han perdido, otros se han vuelto decididamente 
patéticos. “El ser del lenguaje -escribe Giorgio Agamben- es como un enorme lapsus 
de memoria, como una falta incurable de palabras”41. El gesto es un puro medio, algo 
que puede comprenderse como poder de exhibición; en concreto, el gesto de pintar es 
movimiento cargado de significación, desplazamiento libre que tiene algo de enigma, 
flecha, camino, indicación, trayecto que coincide con el destino de la mirada. Flusser 
apunta que el gesto de pintar es un momento de autoanálisis, es decir, de conciencia 
de sí mismo, en el que entrelazan el tener significado con el dar significado, la posi-
bilidad de cambiar el mundo y el estar ahí para el otro: “el cuadro que ha de pintarse 
se anticipa en el gesto, y el cuadro pintado viene a ser el gesto fijado y solidificado”42. 
Pienso en la pose de la pareja bailando el tango, convertidos casi en esculturas, como 
en Pareja (1981) donde Quetglas, con una mezcla de gracia y sorpresa, contempla a 
37.- Cfr. Jean-François Lyotard: “Principales tendencias actuales del estudio psicoanalítico de las expresiones artís-
ticas y literaria” en A partir de Mars y Freud, Ed. Fundamentos, Madrid, 1975. Ehrenzweig señala que la emoción 
estética debe ser identificada a la que proporciona el orgasmo, en el que paralelamente el terror se mezcla con el goce.
38.- Jacques Lacan: “Del Barroco” en El Seminario 20. Aún, Ed. Paidós, Buenos Aires, 1989.
39.- Matías Quetglas: “Aforismos” en Matías Quetglas, Galería Pelaires, Palma de Mallorca, 1998.
40.- Gianfranco Bruno: “Matías Quetglas: el silencio de la forma” en Matías Quetglas, Galería Appiani Arte Trenta-
due, Milán, 1993, reproducido en Matías Quetglas, “Sa Nostra”, 1995.
41.- Giorgio Agamben: “Teoría del gesto” en La modernidad como estética, Ed. Instituto de Estética y Teoría de las 
Artes, Madrid, 1993.












su mujer que en la esquina esboza un gesto de caminar que parece revisar la tradición
greco-latina; volvemos a contemplar la mano del pintor trazando una línea curva, 
encarnando una completa estética de la detención. “Cada imagen de Quetglas se alimenta 
de tiempos suspendidos, de hechizos, parece que su tensión inmóvil fuese un sello de 
autenticidad, de larga duración. La danza libre de los cuerpos queda bloqueada en gestos 
al límite del esfuerzo, transformando cada personaje en una estatua expectante”43. No 
son esos personajes, como algún crítico ha sugerido, maniquíes, sino cuerpos monumen-
tales, encarnaciones de sueños, solidificación pictórica de lo que antes fue “presencia”; 
Quetglas se esfuerza por parar el tiempo y perpetuar la pasión, continuando aquella 
modernidad, caracterizada por Baudelaire, que conjuga lo eterno y lo fugitivo.
 Savater advierte que Matías Quetglas “acierta a deducir la ironía de la cosa, 
no la cosa de la ironía”44. El juego y la ironía, esa posibilidad de apuntar a otra cosa al 
romper la secuencia convencional de los signos, anuda, como un arte de los matices, 
la sensibilidad de este creador. La ironía sólo es vagabunda en apariencia, puesto que 
reconstruye la subjetividad poniendo en relación el desfondamiento del pensamiento 
con lo trágico45 o con los raptos del placer. En el caso de Quetglas siempre hay un 
transfondo metafísico con un punto de ironía, “que revela un gusto especial por la pin-
tura y por su tradición antigua y moderna, un conocimiento de los lenguajes y de las 
caligrafías pictóricas”46. En los cuadros y las esculturas aparece la ironía trenzada con la 
sensualidad, lo lúdico con la forma encantadora. Pero esos prodigios de los cuerpos que 
tienen algo de apariciones no evitan que Quetglas plantee la imagen del artista como 
alguien que vive bajo el signo de Saturno, atrapado por la depresión y la melancolía47. 
“En sus cuadros, casi de manera imperceptible, existe habitualmente un contrapunto 
entre lo antiguo, que por serlo es ya natural, y lo novedoso, que precisamente por esa 
misma razón refuerza la sensación de distanciamiento espiritual. La melancolía, que ve 
como una suave bruma, rodea y conforma el marco de la vida”48. La melancolía ve las 
cosas bajo el prisma de la pérdida, el desprecio del mundo lleva a la conciencia de la 
vanidad de todas las cosas. La obsesión ante la caducidad y la desilusión que se apodera 
de uno en el mismo instante en el que se ha alcanzado el objeto de nuestros deseos “se 
manifiesta precisamente en la aspiración a la soledad más perfecta y se muestra paradó-
jicamente en el paisaje más idílicamente sereno”49. Aquel que carece de la necesidad de 
la unidad no puede recibir de la vida más favorable algo distinto del curso melancólico, 
un sentimiento de repulsión y de espanto ante los grandes momentos de exaltación o 
43.- Marinela Pasquali: “Ángeles de luz, ángeles de sombra”, en Matías Quetglas, Galería Trama, Barcelona, 1994.
44.- Fernando Savater: texto en el catálogo Matías Quetglas, Caja de Ahorros de Zamora, 1983.
45.- Cfr. Gilles Deleuze: Diferencia y repetición, Ed. Júcar, Madrid, 1988.
46.- Daniel Giralt-Miracle: “Matías Quetglas, entre lo real y lo virtual” en Matías Quetglas, Galería Trama, Barcelona, 
1991.
47.- Cfr. Asunción Cabrera entrevista a Matías Quetglas en Casa Viva, 1985, reproducido en Matías Quetglas, Palau 
Solleric, Palma de Mallorca, 1986.
48.- Josep Meliá: “Matías Quetglas y la obsesión de la verdad” en Matías Quetglas, Sala Pelaires, Palma de Mallorca, 1979.












de euforia, con los que querría encantarnos, como si ese don exaltante fuera una coac-
ción que no corresponde a una llamada, algo no deseado, un confuso descenso de la 
pasión. La nostalgia a veces necesita recurrir a lo hermético, a esa ocultación o veladura 
de sentido que se acepta en un estado de excepción “en el que no se parte ya de la ma-
nifestación de lo velado, de un final en un nueva armonía”50. En 1990 realizó Matías 
Quetglas una serie de obras que tituló Pasión y melancolía, escenas de parejas en las que 
uno de los dos lanza una mirada de soslayo, como si buscara la complicidad de alguien 
que está observándoles, fuera del espacio de la pintura: un hombre esconde un cuchillo 
tras la espalda, otro abraza con ardor a una mujer desnuda.
 “La pintura -escribió Giorgo de Chirico- nos llena con su carga material y ar-
tesanal tanto como los aspectos enigmáticos y turbadores del mundo y de la vida”51. 
Efectivamente, algunas imágenes permiten mostrar a la vida tanto en sus elementos 
desazonantes o extraños como en los aspectos líricos y reconfortantes, Las imágenes 
de Quetglas tienen ese aspecto turbador de lo que está atravesado por una temperatura 
emocional muy alta. El mismo Chirico señalaba que la visión de la felicidad representa 
la presencia del objeto deseado, “esta imagen es muy luminosa y no sólo proyecta su lu-
minosidad sobre las imágenes que le siguen sino también sobre la realidad. De esta ma-
nera todo lo que ilumina nuestra felicidad nos parece bello y todo se vuelve agradable o, 
al menos, soportable”52. Quetglas apunta que le agrada pensar en el Arte como una cosa 
bella e inútil”53. Es manifiesto que el arte moderno está de luto, pero esto no supone que 
lo tenga que estar permanentemente, dado que sería absurdo prolongar la “prohibición del 
goce estético”54, cuando lo bello es tanto un ideal en el que está contenida la promesa 
de felicidad y de emancipación55, cuanto una forma de saber sobre la que la tradición 
ilustrada intentó fundar una “educación”56. 
 Quetglas encuentra la belleza en la memoria, en esa intensificación imaginaria, 
tanto como en las cosas concretas que le rodean en la soledad del estudio57. Hay una 
inmensa serenidad en las naturalezas muertas, desde Ramillete (1981) y Flauta y ocarina
50.- Hans-Georg Gadamer: “A la sombra del nihilismo” en Poema y diálogo, Ed. Gedisa, Barcelona, 1993.
51.- Giorgio de Chirico: “Estatuas, muebles y generales” en Sobre el arte metafísico y otros escritos, Librería Yerba, 
Murcia, 1990.
52.- Giorgio de Chirico: “Discurso sobre el mecanismo del pensamiento (ensayo filosófico)” en Sobre el arte metafísico 
y otros escritos, Librería Yerba, Murcia, 1990. 
53.- Cfr. Asunción Cabrera entrevista a Matías Quetglas en Casa Viva, 1985, reproducido en Matías Quetglas, Palau 
Solleric, Palma de Mallorca, 1986.
54.- Cfr. Al respecto Hans Robert Jauss: “Líneas generales de una teoría e historia de la experiencia estética” en Ex-
periencia estética y hermenéutica literaria, Ed.Taurus, Madrid, 1986.
55.- Cfr. Franco Rella: La forma de lo bello, Ed. Visor, Madrid, 1998.
56.- “Ciertamente, si queremos comprender la función utópica del arte, deberemos remitir la reflexión sobre el arte 
a la idea de belleza, de educación estética, retomando la enseñanza de Goethe, la de Schiller en parte y la tradición 
cultural del romanticismo. Educación estética es educación de los sentidos, es centralidad de la belleza como forma 
del saber” (Stefano Zecchi: La belleza, Ed. Tecnos, Madrid, 1994.
57.- “Una reunión de artistas se convierte en Babel cuando se nombra la belleza. No es raro, en cada boca forma dis-
tinto significado. Unos la desprecian, otros le dan otro nombre: Verdad, poesía, compromiso sensualidad... Algunos 
pudorosos no la citan y otros piensan que no están los tiempos para coqueteos con la tal señora. Pero en la soledad 
del trabajo, esperan la visita de tan versátil e incalificable figura” (Matías Quetglas: “Aforismos” en Matías Quetglas, 












(1983) hasta La coliflor (1995) en la que solapa el estilo híperrealista para representar 
unas verduras sobre un aparador con la dicción actual al introducir en un motivo clásico 
“el cuadro dentro del cuadro”, una imagen de una mujer desnuda agachada junto a dos 
pájaros, en lo que es propiamente un cuadro alegórico del decurso poético del pintor. Si lo 
inmóvil es el instante (el tiempo de la representación de la pintura), el caso ejemplar de 
esta paradoja será la naturaleza muerta, que arrastra el devenir hasta el punto cero, con-
siguiendo presentar el sentido inexorable del tiempo y la vanidad de lo placeres mun-
danos; esto constituye una nueva paradoja: “para representar el paso del tiempo (tiempo 
representado) es necesario bloquear el tiempo de la representación”58. Un espacio vació 
vale ante todo por la ausencia de un contenido posible, mientras que la naturaleza muer-
ta se define por la presencia y la composición de objetos que se envuelven a sí mismos 
o se transforman en su propio continente: “la naturaleza muerta es el tiempo puesto 
que todo lo que cambia está en el tiempo, pero el tiempo mismo no cambia, no podría 
cambiar él mismo más que en otro tiempo, hasta el infinito”59. Ciertamente, el tiempo 
es la reserva visual de lo que pasa en su exactitud o, en otros términos, el horizonte de 
los acontecimientos. Las imágenes de las naturalezas muertas imponen una objetualidad 
visible que, en cierto sentido, remite a una poética de la desaparición, aunque también 
se deslice la insinuación de que todo está en movimiento, las formas que reconocemos 
no son más que epifanías, arquetipos que no pueden tocarse si no es asumiendo el riesgo 
de precipitarse en un tiempo anterior. Para Gadamer fue con la naturaleza muerta y el 
paisajismo con lo que comenzó a enmudecer la pintura, en esos cuadros sujetos a unas 
reglas muy estrictas, extremadamente semejantes, quedaban capturados la caducidad, lo 
momentáneo, lo efímero; naturaleza cerrada sobre sí misma, “pliegues que el ser arroja, 
erosiones, runas y arrugas en las que el tiempo se convierte en duración”60.
 También podemos pensar en cuadros más recientes como, activaciones de las na-
turalezas muertas, tal es el caso de Las indolentes (1995) donde una mujeres, un gato y 
unos pájaros están trenzados entre los elementos convencionales de un bodegón: las 
frutas, el libro, la pipa. Una de las imágenes persistentes en Quetglas es la de la pareja 
desnuda con unas copas de vino, como en El baile del vino (1997)61. En una conversación 
en su estudio Quetglas me dijo que tenía “ganas de pintar actos de confraternización a 
base de vino tinto”, En El artista satisfecho (1984) una mujer se arrodilla junto al pintor 
para ofrecerle una copa de vino, mientras en el suelo yace una carpeta con dibujos: “la 
vida es el vino y el cuadro una copa vacía cuyos posos evidencias que he bebido, que la 
vida emborracha y la ebriedad es un sueño de belleza”62. El vaso de vino puede simboli-
zar o representar el placer, aunque también remite a una especial ritualidad63. Derrida ha
58.- Omar Calabrese: “Naturaleza muerta” en Cómo se lee una obra de arte, Ed. Cátedra, Madrid, 1993.
59.- Gilles Deleuze: La imagen-tiempo, Estudios sobre cine, 2, Ed. Paidós, Barcelona, 1987.
60.- Hans-Georg Gadamer: “Del enmudecer del cuadro” en Estética y hermenéutica, Ed. Tecnos, Madrid, 1996.
61.- Quetglas ha pintado un hermoso cuadro Bodegón con pájaro y copa (1996-1997) en el que podría concretarse esta 
visión de la “vitalización” de la naturaleza muerta.
62.- Matías Quetglas: “Aforismos” en Matías Quetglas, Galería Pelaires, Palma de Mallorca, 1998.












señalado cómo el deseo y la acción de dar son la misma cosa, una especie de tautología, 
pero en la forma de una designación imposible64. El brindis comparte con el regalo un 
tiempo paradójico, un instante que es un desgarrón del fluir cotidiano, no un presente 
concebido en la forma del ahora; puede entenderse como el umbral de todos los dones, 
por medio de la acción del brindis, en esa pausa, aparece una combinación de memoria 
y olvido. Al brindar, en el cruce de las miradas, celebramos la vida compartida: los hom-
bres intentan detener, en esa ceremonia que hace chocar las copas hasta el límite en el 
que podrían romper; el tiempo. 
 Tal y como Heidegger advirtiera, la serenidad es un retorno a la morada65, es decir, 
a esa esencia en la que reposan las cosas. Quetglas intenta pintar el sentimiento, paradó-
jico, de estar en un lugar idílico que está construido con la textura de la imaginación; la 
cuestión es, sin duda, la de cómo atrapar la presencia, cual es, en este territorio indefinido, 
el justo contorno de los cuerpos. Este pintor ha señalado que le sugestiona más la luz 
que el color66 y ello se hace visible en sus paisajes del atardecer donde los hombres están 
en espléndidos contraluces. La obra de Matías Quetglas “refleja la lucha tenaz del hom-
bre moderno por acceder a su perdido lugar en el mundo y hallar así una comprensión 
no sesgada de lo real. Hombre de la luz, trabajador de la luz, sabe que tras el alba y el 
mediodía, tras la aparición del mundo y su juego de disfraces, siempre la noche termina 
por caer como una mujer que se reclina en su propia desnudez”67. La mirada queda hip-
notizada por reflejos, en un mundo animado gracias a situaciones luminosas extrañas, 
entre el crepúsculo y el amanecer; ese destello que ayuda a definir los cuerpos desnudos68. 
Quetglas transforma la figura humana en un volumen susceptible de experimentar dis-
tintos efectos de luz que pueden conducir hasta una rememoración de la pintura romana 
y pompeyana, en una particular lectura de la antigüedad, ajena a las posiciones orto-
doxas. María Lluïsa Borras ha subrayado la importancia que tiene el uso de la escultura, 
en la obra de Quetglas, como medio para profundizar en el estudio del volumen, la luz y 
el espacio: “Dijo una vez que para él la luz era el espectador y el espacio, el escenario del 
acontecer”69. Pensar en la idea de la luz es intentar atrapar algo evanescente, al pintarlo 
se entrega la mirada a un tiempo suspendido. Desde el pensamiento pitagórico, en los 
albores de la especulación filosófica, surge una pasión por la proporción y la armonía, una 
tradición que se funda sobre la idea del ritmo. Steiner ha señalado que en la tradición
la vida o un enraizamiento con el sentido de mediterraneidad o con el cáliz sacramental” ( Juan Elorduy: “Enigmas 
ocultos en la obra de Matías Quetglas” en Matías Quetglas “Sa Nostra”, 1995).
64.- Cfr. Jacques Derrida: Dar (el) tiempo, Ed. Gedisa, Barcelona, 1995.
65.- Cfr. Martin Heidegger : Serenidad, Ed. Serbal, Barcelona, 1989.
66.- Cfr. Matías Quetglas: “Aforismos” en Matías Quetglas, Caja de Ahorros de Zamora, 1983.
67.- Juan Manuel Muñoz Aguirre: “El ojo feraz” en Matías Quetglas, Centro Regional de Bellas Artes, Asturias, 
Fundación Colegio del Rey, Alcalá de Henares, Fundación Lorenzana, Madrid. 1987. 
68.- Hablando de la obra Caballo caído, indica Juan Elorduy que quizá lo que le tiene cautivado no es el caballo, sino 
“el reflejo de la luz proveniente de la copa: el instante irrepetible, la confluencia mágica de la luz, que, como energía 
divina, puede producir el milagro de animar la piedra” ( Juan Elorduy: “Enigmas ocultos en la obra de Matías Quet-
glas” en Matías Quetglas “Sa Nostra”, 1995).
69.- Maria Lluïsa Borrás: “La expresión pictórica del deseo” en La Vanguardia, 18 de Junio de 1991, reproducido en 












literaria se establecen tres modalidades de afirmación que dan prueba de una presunta 
transcendencia en la fábrica del universo: la luz, la música y el silencio, forma de lo que 
los místicos llaman una “derrota dichosa”, puesto que manifiestan la presencia (ausente) 
de Dios70. Por medio de la luz se hace visible una realidad invisible: “el símbolo en el 
que confluyen la vida del Creador y la de la creación y se unen en una sola cosa es -para 
emplear palabras de Creuzer” un rayo de luz, que salido de las profundidades sombrías y 
abismales de la existencia y del conocimiento, cae en nuestros ojos y penetra todo nuestro 
ser”. Es una “totalidad momentánea” que se percibe intuitivamente en un ahora místico: 
las dimensiones del tiempo propias del símbolo”71. El símbolo habla de lo perecedero, 
del dolor como cifra de la vida, de esa naturaleza en la que nuestros anhelos encuentran 
un espejo en el que nos contemplamos72. “Estamos -dice Lévinas- en la luz en la medida 
en que reencontramos la cosa en la nada. La luz hace aparecer la cosa expulsando a las 
tinieblas, vacía el espacio. Hace surgir precisamente el espacio como vacío”73. La obra de 
Quetglas lleva más que a la teología de la presencia, hasta una asociación sinestésica con 
un aroma de misterio. En estas imágenes, en las que la luz transmite estados de ánimo, 
brilla la esperanza de un sentido: “Para él, la luz no es sólo fulgor instantáneo, es esencia 
y el cuerpo se vuelve entonces mármol o piel”74 . Este pintor ha señalado que la luz que 
le interesa no está en la pintura figurativa en general, ni en la realista en particular, “está 
en el aire y su virtud es tal que sirve de hilo conductor entre lo más interior del hombre 
y la realidad externa a sí mismo”75. 
 Regis Debray ha hablado de una situación estética de postpaisaje, cuando el ma-
lestar se ha desplegado en la naturaleza y en la representación. No es, ciertamente, que la 
voluntad de arte y de paisaje hayan capitulado, “por el contrario, es más fuerte que nunca, 
a la medida de las nostalgias”76. Aquel lento hacerse paisaje del mundo al que se refiere 
Rilke es la materialización de numerosas pérdidas (la temperatura o vulcanología tras 
los retratos de! renacimiento, la posibilidad de ajustar la pose en una ventana del mundo, 
la visión del abismo del entusiasmo), el hombre comenzaba a estar entre las cosas como 
una más, infinitamente sólo77, se ha retirado a una hondura indescriptible, acaso donde 
peligro y fármaco salvador sean lo mismo. El paisaje queda fijado en la mirada en esas 
luces mediterráneas de los cuadros de Quetglas, en algunas ocasiones como meditación 
especular sobre la forma de pintar al aire libre, entre los árboles, por ejemplo, en El pino
grande (1983) o En la chopera (1983), “Veo -dice Quetglas- el cuadro como una-playa y 
70.- Cfr. George Steiner : “El silencio y el poeta” en Lenguaje y silencio, Ed. Gedisa, Barcelona, 1982.
71.- Gershom Scholem: Las grandes corrientes de la mística judía, Ed. Siruela, Madrid, 1996.
72.- “Evocar la luz. Que prolongada fijeza nuestra mirada alcance la visión que hemos venido persiguiendo. Meta-
morfosis: todo cambia. Pero lo que está en la raíz del sufrimiento permite también la alegre inocencia de la creación: 
vivir” ( José Jiménez: Cuerpo y tiempo. La imagen de la metamorfosis, Ed. Destino, Barcelona, 1993).
73.- Emmanuel Lévinas: “Visage etsensibilité” en Totalité e infini. Essai sur l ’extériorité, Le livre de poche, París, 1971.
74.- Giovanna Giordano: “El pincel del Mediterráneo” en Matías Quetglas, Galería Il Sagitario, Mesina, 1995, repro-
ducido en Matías Quetglas, “Sa Nostra”, 1995.
75.- Matías Quetglas: “Aforismos” en Matías Quetglas, Caja de Ahorros de Zamora, 1983.
76.- Regis Debray: Vida y muerte de las imágenes. Historia de la mirada de Occidente, Ed. Paidós, Barcelona, 1994.












la pintura como señales en la arena, que son el rastro de mis pasiones, mis sueños y mis 
melancolías...”78. Novalis, decía que el artista es realmente un observador auténtico: “adi-
vina la significación y se dedica a presentir y retener lo que es importante en la fugaz y 
singular mezcla de fenómenos”. En la “playa pictórica” de Quetglas aparece junto a la 
carnalidad y el deseo, lo mítico, tal es el caso de Muerte de un toro marino (1988). “La 
desnudez de sus personajes, las facciones anónimas, el silencio de su expresión, el refe-
rente onírico de las escenas aspiran a recrear un mundo mítico, irracional y suspendido 
en el sueño”79. En última instancia es la cotidianeidad misma la que está atravesada por 
lo mitológico: un baile, el beso, la desnudez de los cuerpos marcados por una luz a punto 
de desaparecer remiten a los anhelos épicos de regresar a esa casa distante en la que la 
astucia entretiene a la violencia circundante.
 “El tema de la pintura no se pierde jamás, y en su disolución alcanza un recrude-
cimiento fantástico”80. Quetglas, con una sensibilidad tan especial para el color81 y con 
esa evidente maestría en el dibujo, no ha sido apresado por el discurso vergonzante fini-
secular que antes prefiere ensayar la nada que atreverse a proponer un territorio propio. 
Gombrich sostenía que pintar es una polémica activa con el mundo y “así él artista antes 
verá lo que pinta que pintará lo que ve”82. Una vez más, el pintor impone sus leyes, con-
templando la realidad como pintura 83. Si la pintura, como pensara Norman Bryson tiene 
algún poder intrínseco, que ejerce en su propio territorio, ese es el de exceder las fijezas 
de la representación; un sabotaje se produce entre la mirada y el vistazo, en un desplaza-
miento hacia el placer que aporta el cuerpo del pintor a la superficie bidimensional: “el 
cuadro puede estar eclipsado en sus propias representaciones, puede desaparecer como 
un dios, en la abundancia de sus atributos; pero es hacia afuera, desde su musculatura 
invisible, y no hacia adentro, desde su mirada ávida, hacia donde fluyen las imágenes”84. 
Aunque, en primer término, sea un dar a ver, la pintura es fundamentalmente liberación 
de la mirada (apartando los clichés que atenazan a la superficie codificada del cuadro).
 En las obras de Quetglas, tensado como los primitivos italianos en la pasión por 
la luz, aparece lo que Sarduy llamó la epifanía de lo inmediato85: “Atento como pocos a 
la presencia”86, no tiene temor en hacer uso de lo anecdótico para construir su pintura 
 
78.- Rafael Santos Torroella: “Matías Quetglas con Hartung en el recuerdo” en ABC, 6 de Junio de 1991, reproducido 
en Matías Quetglas, “Sa Nostra”, 1995.
79.- Manuel Calderón: “La máscara intemporal” en Matías Quetglas, Galería Trama, Barcelona, 1997-1998.
80.- Jean Baudrillard: “La realidad supera al hiperrealismo” en Revue d´Esthétique. La práctica de la pintura, Ed. Gus-
tavo Gili, Barcelona, 1978.
81.- “Matías Quetglas ha invence il talento di un colore vivo, pronto ad esaltarsi e a violentar quasi le cose a farle 
emergere fraganti dall’unitá attenuata e immobile del fondo” (Roberto Tassi: texto en I pittori spagnoli della realtà, 
Centro d’Arte Montebello, Milán, 1982).
82.- No consta.
83.- “El artista no es un mero contemplador pasivo. Se entrega fuerte y activamente apoderándose de cuanto se 
presenta ante los ojos y esta acción tiene por finalidad una intención plasmadora de cuya capacidad hace gala pero 
cuyo condicionante a la hora de materializar y concretar esa visión, impondrá sus propias leyes” ( José Mª González 
Cuasante: “Natura sub Specie Picturae” en Cuasante, Centro Cultural “Casa del Cordón”, Burgos, 1995.
84.- Norman Bryson: Visión y pintura. La lógica de la mirada, Ed. Alianza, Madrid, 1991.
85.- Cfr. Severo Sarduy: “L´ainsite” en Matías Quetglas, Galería Etienne de Causans, París, 1980.












sentimental. En realidad, como él mismo ha indicado, su obra son situaciones amoro-
sas, historias pasionales: la pintura es testimonio del afecto. Quetglas sabe que el deseo 
es el principal motor de la pintura y que, tal vez, pintar sea pensar cómo funcionan las
emociones o desentrañar la atracción de una luz sobre otra. “Quizás no se puede ser 
artista sin ambicionar lo imposible. No puedo reconstruir lo que me atrae pero puedo 
dejar la huella de mi lucha por lograrlo. Testimoniar lo que he sentido”87. Vuelve el re-
conocimiento de la fascinación de la belleza, por más que ésta pueda ser también cruel, 
tierna, fría, lánguida o perversa88. El poeta Octavio Paz señaló que la presencia es el 
ahora encarnado, la imaginación encarnada en un tiempo sin fechas: el camino hacia el 
presente obliga a peregrinar por el cuerpo89, Quetglas ha intentado “lo más difícil: pin-
tar alegremente”90, completando aquella intención de Novalis de otorgar a lo cotidiano 
la dignidad de lo desconocido. El fuerte sentimiento vital de esta obra obliga a recu-
perar una palabra comprometedora: felicidad 91, aquel acontecimiento prometido y del 
que todavía estamos separados por abismos. El cuadro es, para este artista, un impulso 
biológico, un territorio en el que han quedado las huellas de una amorosa contienda: 
“hogueras humeantes, cicatrices, despojos y cenizas”92. Aquellas señales, anteriormente 
mencionadas, que permanecen en el borde del mar como testimonio silencioso de hon-
das pasiones, sueños que parecían tocar el cuerpo deseado y sombras de la melancolía. 
Un esfuerzo placentero pintando situaciones de ternura, lugares en los que una mirada 
está en el otro lado, como testigo de situaciones inquietantes. Atendamos al cuadro En-
sayo de un drama (1985): un hombre agarra a una mujer por el pelo mientras hace el 
gesto enfático de apuñalarla, aunque en vez de cuchillo tiene en la mano una brocha, 
el posible instrumento de muerte está dibujado en la pared del fondo, encima de una 
mano implorante; en medio de la pareja una copa de vino transforma la escena violenta 
en ceremonia erótica o, mejor, pose teatral de modelos para incitar al pintor. El hombre 
vuelve la cabeza hacia el frente esperando alguna indicación, transmitiendo en la mirada 
una profunda incertidumbre. En ese mismo lugar puede desarrollarse El brindis (1985),
ahora una mujer descansa en las rodillas de un hombre, el pintor vestido con una anacró-
nica elegancia, al que ofrece un vaso de vino. Los raptos de la pintura quedan en la ima-
ginación, como en ese inmenso dibujo que Matías Quetglas conserva tras el caballete, 
la huella de un último contacto (patético) con el modelo, incapaz de completar heroica-
mente la escena. Los rostros de una extrema belleza nos desafían desde el espacio intan-
gible de lo artístico, Lévinas señalaba que si el cara a cara funda el lenguaje, si el rostro 
trae consigo el primer significado, e instaura la significación misma en el ser; entonces 
87.- Matías Quetglas: “Aforismos” en Matías Quetglas, Galería Pelaires, Palma de Mallorca, 1998.
88.- Cfr. Matías Quetglas: “Aforismos” en Matías Quetglas, Caja de Ahorros de Zamora, 1983.
89.- Cfr. Octavio Paz: La otra voz. Poesía y fin de siglo, Ed. Seix Barral, Barcelona, 1990.
90.- Matías Quetglas: “Aforismos” en Matías Quetglas, Galería Pelaires, Palma de Mallorca, 1998.
91.- Octavio Paz ha indicado que la metáfora poética y el abrazo erótico son ejemplos de ese momento de coinci-
dencia casi perfecta entre un símbolo y la analogía “cuyo verdadero nombre es felicidad” (Octavio Paz: El signo y el 
garabato, Ed. Joaquín Mortiz, México, 1973.












el lenguaje no sólo sirve a la razón, es la razón misma. La mirada encuentra en el rostro, 
en la piel espléndida de la pintura o en el volumen sensual de lo escultórico, algo que 
no es anónimo, la condensación del deseo y la promesa de una felicidad que nos incita a 
pronunciar un brindis más: la imaginación celebra el tiempo en el que nos alegramos de la 
presencia. En El tacto (1984-1985) el artista sujeta la cabeza de la mujer (esa musa que en 
otro dibujo de 1985 se abraza al pintor que continua desarrollando su obsesiva tarea) que 
ha cerrado los párpados, tras ellos un dibujo esbozado: otra vez el puñal en alto, la pareja 
arrodillada, la alegoría del sacrifico pasional de la pintura, mientras en primer término la 
ternura detiene el fluir del tiempo. Giramos en torno al fuego mientras nuestra mirada 
intenta recuperar lo que nos conmueve: en la memoria, en la pasión, en la presencia.
Fernando Castro Flórez












MATÍAS QUETGLAS: EL ENCANTO Y EL MISTERIO
 La pintura de Matías Quetglas es una síntesis original entre el clasicismo y la 
modernidad, a partir de la cual elabora su peculiar visión del mundo, tan significativa en 
la actual pintura española.
 Inició su trayectoria artística con una representación de la realidad concreta, inscrita 
en esta escuela o talante que en la actualidad cuenta aquí con Antonio López como maestro. 
Quetglas trabajó en sus primeras pinturas a partir del modelo real, desvelando un universo 
lleno de sugestiones que esbozaba la poesía que desarrollará en su obra de madurez.
 Desde mediados de los años ochenta el artista se desvincula de la realidad exte-
rior para trabajar con su memoria emocional y con la memoria de la propia pintura, con 
sus arquetipos y paradigmas. Y si la memoria es el modelo, la imaginación se transforma 
en el instrumento. A través de ella nos descubre una visión interiorizada de la realidad. 
La imaginación, pues, determina la naturaleza de su obra.
 Quetglas utiliza distintos soportes para su creación. El óleo, la acuarela, el gou-
ache, el dibujo, la escultura, el grabado o el bajo relieve, se convierten en su mano en un 
todo indisociable que indaga siempre sobre idénticos temas: el artista y la modelo, fuen-
te de inspiración pictórica desde la época clásica; el artista -o el creador en cualquier gé-
nero- en su taller, reflexión tan típicamente renacentista; el toro, el caballo y el centauro, 
con su dinamismo y fuerza, tan caros en el arte español y mediterráneo en general; y los 
amantes, la imagen más recurrente en su obra: parejas que dialogan, bailan, se bañan, se 
abrazan, se contemplan, se acarician, se matan, siempre con una intensidad desbordante, 
incluso teatral.
 El artista crea figuras sólidas, provistas de una hechizante sensualidad, y a me-
nudo de un vigor extremo, con los cuerpos definidos por líneas más oscuras que les 
confieren una mayor presencia en la escena, a la vez que les otorgan una dimensión de 
irrealidad. Formas escultóricas, de piedra o de arcilla, que evocan los ídolos de la anti-
güedad, las figuras de un fresco minoico o romano.
 Los personajes articulan posturas imposibles, creando verdaderos ejercicios de 
virtuosismo en la composición y la ejecución. Gestos helenísticos y hasta manieristas, 
describiendo estampas llenas de movimiento. Figuras a menudo sin rasgos personali-
zados, pletóricas en su desnudez, que se convierten en la expresión del ser humano en 
estado puro, un retorno al paraíso perdido, el hombre en armonía con la naturaleza.
 A la par, Quetglas manifiesta una profunda preocupación por la materia, lo-
grando entonces unos cromatismos y unas texturas excepcionales. Experimenta con una 
gama de colores muy variada, alcanzando distintas tonalidades, opacas, terrosas, que 
confieren a su obra el valor de la modernidad. La luz adquiere también un significado 
esencial en la pintura de Quetglas. Luz efectista, que le sirve como elemento para cons-
truir un decorado imaginativo, de raíz barroca, expresión interior del artista. Por un lado 
encontramos las escenas diurnas, con una luminosidad exuberante que nos remite de 
nuevo a la atmósfera renacentista. Y por el otro las nocturnas, pinturas impregnadas de 












 Quetglas configura imágenes estáticas con valor eternizante. Un momento ín-
timo, fugaz, adquiere en él una dimensión mítica, más allá de la realidad concreta. No 
obstante, el artista crea así también, escenas saturadas de vitalidad, donde los personajes 
se mueven por pasiones desenfrenadas en las que danzan el asesinato, un patético deseo 
del amor o un pletórico y plácido placer vitalista. Sin duda, en sus telas se palpa la gloria 
del Mediterráneo.
 A través de las obras de Matías Quetglas podemos percibir una ironía sutil en 
relación a la tradición pictórica. Encontramos personajes que miran directamente al 
espectador, convirtiéndole en partícipe de la escena. El guiño velazquiano, que decía 
Fernando Castro Flórez. Aparecen también en la tela los putti alados que protegen al 
pintor mientras realiza el acto creativo, o el recurso del cuadro dentro del cuadro, imagen 
ésta que también se reitera a lo largo de la historia del arte: en este juego cultista Matías 
Quetglas se convierte en un auténtico virtuoso, rebosante de recursos.
 Cuando observamos una obra de Quetglas nos seduce su riqueza de contrastes. 
Escenas próximas y a la vez atemporales, las figuras se perfilan agitadas a la par que 
hieráticas y distantes. Encontramos en él la libertad de la abstracción combinada con el 
control de la figuración. La modernidad en las texturas y el clasicismo en el dibujo. Ahí 
reside quizá el gran encanto, el misterio de la obra de Matías Quetglas, cuya singularidad 
en el panorama artístico español se conjuga con la solidez con que se sitúa en esta nueva 
dimensión neofigurativa, imaginativa, que ha conquistado el horizonte internacional.
Violant Porcel
“Spagna: la realtà immaginata”, de Baltasar Porcel y Violant Porcel. Editorial Skira-Appiani Trentadue, Milán, 
marzo 2000.













PINTAR EL TIEMPO, PINTAR EN EL TIEMPO
 La devoción con la que Matías Quetglas toma a su mujer por modelo siempre 
me ha parecido una excusa. Le permite eliminar un supuesto en su pintura, y, de paso, 
introducir otro que la enriquece. El supuesto relegado es el figurativo: manteniendo co-
mún referencia, refuerza el valor de la mirada. Desliza la pintura de la fácil adscripción 
figurativa a un estadio distinto, donde el concepto cobra una fuerza antes sólo intuida. El 
pintor, con esa reducción, no hace sino centrarse en algo más difícil y rotundo: pintar el 
tiempo. Un poco a la manera proustiana: en su paso por seres cercanos; con toda la carga 
que ello implica, un sensualismo real, desinhibido, y una especial crudeza en los detalles, 
por conocidos.
 Su pintura tiene algo de estancia detenida, de espacio definido. Uno sospecha 
que, tras su gusto por el fragmento o el toque extraño de sus imágenes se esconde una 
pasión más viva. Según confiesa ahora, dos meses en Roma le han bastado para caer 
seducido. Lo que expone son los frutos de esa seducción, con añadidos de posterior res-
piro. «Dibujé y pinté mucho, sobre papel, como conviene a un artista que viaja sin maletas.» 
La advertencia es suya, pero cabria añadir que es sobre los soportes frágiles donde mejor 
se asienta su trabajo, donde resulta más evidente el carácter turbio de su pintura. En el 
buen sentido, en el mágico.
 Pintaba el tiempo y Roma le ha hecho pintar en el tiempo; concentraba los 
motivos y Roma le ha devuelto la apertura perdida. Manteniendo, eso sí, la peculiar 
distancia que ofrecen sus imágenes. Ese mirar de lejos, medio avispado, medio distraído, 
y quedarse siempre con detalles, selectivo. Insinuando, evocando. Desde un punto muy 
peculiar: pintar el tiempo, pero pintarlo desde sí mismo. Un tiempo lleno y habitado por 
leyendas, por historias, por retazos. Pausado, culto, muy digno.
Miguel Fernández-Cid













UN ESPLÉNDIDO QUIJOTE. EL DE MATIAS QUETGLAS
 Hace ya casi veinte años, en 1987, se organizó, junto con el Museo de Bellas 
Artes de Asturias, una gran retrospectiva de la obra de Matías Quetglas que impactó de 
forma poderosa tanto en nuestra Ciudad, pues fue la sala de la Capilla del Oidor la que 
acogió aquella memorable muestra, como en el resto del panorama artístico nacional ya 
que situaba, en ese momento, al artista y su obra en el centro de la más impecable teoría 
del realismo pictórico.
 La trayectoria de Matías Quetglas no ha hecho más que depurarse, crecer y 
acercarse de una manera eficazmente divulgativa a plasmar no sólo la realidad que la 
figuración exige sino a adentrarse, por la vía de su propia invención, en otra realidad más 
íntima, la que intuye, como ineludible, la memoria y la escenificación.
 Ha sido desde esta rica y culta memoria personal que el creador ha ido cons-
truyendo muchas de sus obras y, desde luego, un conjunto de trabajo pleno de ironía, 
sensualidad y lucidez.
 Es con este bagaje con el que Matías Quetglas aborda y se adentra en uno de sus 
proyectos más ambiciosos como ha sido prestar imagen, desde su más personal visión, al 
libro de los libros, a la composición literaria más llena de secuencias realistas que nunca 
haya sido descrita, “Don Quijote de la Mancha” de nuestro impar Miguel de Cervantes, 
al que ha dotado de una nueva y sugerente imaginería.
 Ahora que todos celebramos el IV Centenario de su primera edición, Alcalá 
presta uno de sus más emblemáticos espacios, como es la Casa de la Entrevista, para que 
el conjunto formado por las obras creadas expresamente por este magnífico artista y la 
cuidada versión en italiano producida por la Editorial FMR-ART’E’ se den la mano y 
se puedan contemplar, unidas, en toda su belleza.
 Es importante agradecer la generosa colaboración prestada por FMR-ART’E’ 
en la realización de esta exposición y valorar el cariño y esmero puestos en tan impor-
tante edición que habla, claramente, de su amor por los libros.
 También nuestro agradecimiento a todas aquellas personas que con su ayuda y 
esfuerzo hacen posible la mejor difusión de la obra cervantina.
 Asimismo me es muy grato desear, nuevamente, la mejor estancia entre nosotros 
a Matías Quetglas y sus obras, esperando que todos aquellos que, desde dentro y fuera 
de nuestra Ciudad, la contemplen y disfruten sintiéndose partícipes de la sutil imagi-
nación que este artista consigue al fijar la realidad como un hilo conductor entre lo más 
íntimo y lo más externo del hombre.
Bartolomé González Jiménez 
Alcalde de Alcalá de Henares
Catálogo exposición de M. Q. El Quijote de Matías Quetglas,














 Nacido en el seno de ese grupo artístico que, con cierta imprecisión, fue llamado 
realista, Matías Quetglas ha impulsado a través del tiempo su propio lenguaje de madu-
rez hacia acentos absolutamente diferentes.
 Permanece, sin duda, fuertemente anclado a la figuración, a una narrativa viable, 
que para el artista tiene un doble valor: por un lado no sustraer la propia pintura a la 
relación comunicativa con el espectador; por otro lado, y sobretodo, mantener bien só-
lida y viva la propia ubicación en una entidad cultural que, partiendo de la gran lección 
figurativa del s. XX -Picasso incluido- se remonta a la misma identidad histórica de la 
pintura, hasta las grandes composiciones al fresco de la Edad Media y el Renacimiento.
 Es una figuración, la suya, alejada de las trampas reaccionarias de tradiciones 
estáticas y convencionales, enamorada, por el contrario de la tradición como transmisión 
generacional de sabiduría de conquistas: como sangre, no como modelo.
 Y es una figuración, la suya, que da rienda suelta, es más, provoca la persistencia 
del visionario, de una memoria afectiva que no actúa por procesos ordenados sino por 
impulsos inventivos, igniciones, por núcleos explosivos de sentido y de los cuales la ima-
gen se genera a partir de un fluir emocionado de signos y de toques coloristas, de distor-
siones formales y de reconstrucciones hasta la disposición, fastuosamente provisional, de 
la obra.
 Sin duda influye en Quetglas la lección compleja del expresionismo, nutrido 
naturalmente por vetas surrealistas, típico de los años cuarenta y cincuenta; la de ese 
forzamiento del habla normal en expresión directa del leopardiano “Yo en el pensamien-
to me finjo”. También opera en él la antigua tradición de lo fantástico, aquélla que ha 
alimentado con su propio ser toda una tendencia no banal de ilustración literaria.
 De esta última nacen motivos de inspiración fundamentales que han llevado a 
Quetglas a su encuentro con Don Quijote.
 Por encima de cualquier evidente consideración sobre Cervantes como piedra 
fundacional de la identidad cultural española, Don Quijote es sin duda uno de los mo-
numentos más ilustres, en la literatura de todos los tiempos, de un narrar -y por consi-
guiente de un ver- en el vago límite entre realidad tangible y sueño, entre lo heroico y 
lo grotesco. Matías Quetglas recupera con sus imágenes, más que retazos narrativos, el 
mismo humor, el sabor, el tono del Quijote.
 Se apodera de ellos -pues tal consiente la gran literatura- y lo convierte en ali-
mento de una experiencia narrativa y visual posterior, del todo contemporánea, bien 












 Es, el de Quetglas, no un Don Quijote, sino el Don Quijote; vuelca en él todo lo 
que el artista es, lo que piensa, lo que desea, aquello a lo que aspira. Magia de una obra 
maestra literaria, y también magia del arte.
Flaminio Gualdoni
Coordinador artístico editorial de FMR-ART’E’
Catálogo exposición de M. Q. El Quijote de Matías Quetglas,














 El año 1985 el Ajuntament de Ciutadella de Menorca adquirió la iglesia del 
Roser y la adaptó para el montaje de exposiciones. La primera muestra que tuvo lugar 
estuvo dedicada, precisamente, a Matías Quetglas, el artista menorquín, residente en 
Madrid, que más prestigio internacional ha obtenido. Entonces la exposición itineró al 
Casal Solleric de Palma, de gestión también municipal, y participaron en aquel proyecto 
el Ajuntament de Ciutadella de Menorca, y el Consell Insular de Menorca entre otros.
 Diez años más tarde, el 1995, se presentó una segunda retrospectiva con una 
selección de obras de aquella última década. En aquella ocasión, además de pinturas se 
incluyeron algunos bronces y el Gran cap de freixe, y la exposición itineró a Ciutadella, a 
Maó y al Centre de Cultura “Sa Nostra” de Palma. El proyecto fue coordinado por “Sa 
Nostra” y contó, una vez más, con la colaboración del Consell Insular de Menorca y del 
Ajuntament de Ciutadella de Menorca entre otros.
 En ambas ocasiones se editó un catálogo que recogía las obras seleccionadas y 
una recopilación de textos críticos y propios del artista. El 1995, además, se registró un 
video con una entrevista a Quetglas.
 Matías Quetglas (Ciutadella, 1946) es uno de los principales valores de la fi-
guración española actual. Iniciado dentro el hiperrealismo, fue incluyendo elementos 
simbólicos y “mágicos” dentro su iconografía y, a comienzos de los ‘90, rehuyó el trabajo 
con modelo, hecho que le permitió representar la figura humana con mucha más liber-
tad y con una personalidad plástica más acusada. Pintor, escultor y grabador de prestigio 
internacional, se encuentra en constante evolución y a la búsqueda de nuevos temas y 
procedimientos expresivos. Destaca especialmente en los recursos del dibujo, los refe-
rentes a la cultura mediterránea y el proceso creativo de la pintura.
 Poder continuar con las revisiones cada diez años de la obra de Matías Quetglas 
es una justificación suficiente para este proyecto. Ojala se pudiese hacer de todos nues-
tros artistas de relevancia; el arte aporta una visión de la realidad que enriquece toda 
la sociedad. Este artista es de uno de los pilares del arte que ha ofrecido Menorca, y se 
encuentra en un momento de plenitud como se podrá comprobar en las exposiciones 
que se harán en Ciutadella, Maó y Palma, y también en este catálogo.
 El Ajuntament de Ciutadella de Menorca y la Fundació “Sa Nostra” nos con-
gratulamos de la calidad y sensibilidad de las obras recientes de Matías Quetglas y le 
agradecemos su talento y buena disposición para la realización de este proyecto. Agra-
decer también a la Conselleria de Cultura del Govern Balear y al Ajuntament de Palma 
su apoyo para que este artista menorquín sea apreciado como propio en todas las islas.
Ajuntament de Ciutadella de Menorca.
 Fundació “Sa Nostra”.
Catálogo exposición de M. Q. La plenitud, tercera retrospectiva, itinerante por Menorca , Ciutadella, Sala de expo-
siciones El Roser y Sala de Cultura “Sa Nostra”, Maó Museo de Menorca y Sala de Cultura “Sa Nostra” y Palma de 













 Las Illes Balears y su hábitat podrían definirse como el idóneo taller o laborato-
rio de invenciones y resoluciones creativas. De esta manera, la propuesta visual que nos 
da la exposición del artista menorquín Matías Quetglas pone de relieve, una vez más, la 
influencia del Mediterráneo en la acción creadora de los nuestros artistas. En este caso, 
Quetglas traza un tejido estructural no visible, pero sí perceptible dentro un purista 
diálogo con la propia existencia, del que nace una propuesta y un lenguaje plástico abso-
lutamente personales, codificados con el criterio de la exquisita sensibilidad.
 En el decurso de su trayectoria profesional, la obra elegante y minuciosa, tanto 
por sus planteamientos compositivos y temáticos como por sus tratamientos técnicos, 
ha mostrado un cierto aroma florentino; cuando menos, su estimulante idioma hipe-
rrealista, cada vez menos estructurado, ha determinado su vigencia. Matías Quetglas 
ha utilizado con sabiduría el juego lúdico entre la ironía y la sensualidad; ha captado la 
mística del tiempo, es decir, la fugacidad del instante.
 Con mano maestra, Matías Quetglas certifica el pasado inmediato y convierte el 
hecho cotidiano en poesía visual, poderoso vehículo de sugerentes y subjuntivas simbologías.
 La voluptuosa sensualidad del cuerpo femenino le ha servido para recrear la poé-
tica del gesto diario que, mediante su prisma óptico, consigue el valor incalculable que 
en esencia deberían tener todos y cada un de los momentos vividos, pero que en realidad, 
inadvertidos por la mayoría de los mortales, se limitan a pasar como simples instantes de 
un todo.
 Esta importante exposición itinerante, que reúne una esmerada selección de la 
pintura, la escultura, el grabado y el relieve, manifiesta el soberbio talante creativo de 
Matías Quetglas y muestra el magnífico trabajo desarrollado a lo largo de los últimos 
diez años.
 La Conselleria d’Educació i Cultura del Govern de les Illes Balears se complace 
enormemente en colaborar con l´Ajuntament de Ciutadella de Menorca, el Consell 
Insular de Menorca, l’Ajuntament de Palma y la Fundació “Sa Nostra”, y poder llevar a 
cabo conjuntamente la realización de este interesante proyecto que recoge la fértil expe-
rimentación creadora y la extensa singladura de uno de los artistas contemporáneos más 
reconocidos y carismáticos de nuestras islas.
Francesc Fiol Amengual
Conceller d’Educació i Cultura del Govern de les Illes Balears.
Catálogo exposición de M. Q. La plenitud, tercera retrospectiva, itinerante por Menorca , Ciutadella, Sala de expo-
siciones El Roser y Sala de Cultura “Sa Nostra”, Maó, Museo de Menorca y Sala de Cultura “Sa Nostra” y Palma de 












MATÍAS QUETGLAS, LA PLENITUD
 Desde jovencita, la obra de Matías Quetglas me tiene cautivada. He ido si-
guiendo sus pasos con una creciendo admiración, aprendiendo a apreciar su dominio 
del dibujo, del color, del equilibrio compositivo, hasta llegar a tener el inmenso placer de 
comisariar esta muestra, la tercera de las exposiciones retrospectivas que se le dedican 
cada decenio.
 Después de estudiar el archivo que en casa tenemos de Matías Quetglas -la 
práctica totalidad de los catálogos y numerosos retales de prensa- viajé a Madrid para 
completar al máximo la información sobre la producción de esta última década. Trabajar 
en su estudio fue mágico. Ya había estado en otras ocasiones, aunque sólo de visita. Pocas 
veces tienes el privilegio de tener al alcance de la mano el grueso considerable de la obra 
de uno de los pintores que más admiras. Las horas fueron muchas y el trabajo, intenso; 
pero al levantar los ojos contemplaba ahí y allá la huella inconfundible de Matías Quet-
glas, las obras ya resueltas y las que estaban en proceso. Aquellos días trabajaba El tango 
del esqueleto, que podéis contemplar, ya acabada.
 El hecho de pasar unos días en su estudio me brindó otra oportunidad, la de 
conversar largamente con él. Confirmé las primeras ideas que tenía sobre el proyecto que 
me ocupaba: cuáles eran las principales temáticas y técnicas que había trabajado en los 
últimos diez años y como quería que fueran la exposición y el catálogo.
 En un primer momento parecía muy claro que se organizarían por temas, como 
se hizo el 1995. Se podían diferenciar claramente los que eran predominantes: las gran-
des figuras femeninas, los pintores con las modelos, las danzas, las madres con los hijos, 
El Quijote, el imaginario popular, etc.
 Al comenzar la selección y clasificación de las obras, sin embargo, surgió un obs-
táculo. Si bien las temáticas están muy marcadas, éstas se cruzan constantemente: figuras 
femeninas que son pintoras, madres que enseñan a sus hijos a pintar, pintores y modelos 
que danzan...
 Entonces nos replanteamos la estructura básica de la muestra y optamos por el 
orden cronológico. Éste, si bien separa obras que claramente tienen una base común, 
ofrece la posibilidad de contemplar de primera mano la evolución del artista. Así, vemos 
como los temas que conforman el grueso de la exposición son recurrentes a lo largo de 
los años, mientras que algunas técnicas se ciñen a una época concreta. Este último caso 
es el de los relieves en poliéster, que Matías Quetglas firma únicamente el 1996.
 La otra dificultad con la que topé al organizar el catálogo fue diferenciar las 
obras por técnicas. Había establecido cuatro categorías: pintura, dibujo, grabado y es-
cultura. Sin embargo, ¿dónde ubicas una tela de 1’95 x 1’50 cm., como es Don Quijote 
y Rocinante, que es básicamente un dibujo a carbón pero que cuenta con leves toques 
de acrílico y se ha realizado encima de un soporte tradicionalmente pictórico? ¿Con los 
dibujos o con las pinturas? Esta pregunta me la hice una y otra vez con diversas obras, la 
mayoría de la exposición “El Quijote de Matías Quetglas” que había visitado poco antes 












pintor para una edición de lujo de esta novela. La solución consistió en ubicar cada obra 
en la categoría que más se adecuaba con sus características predominantes y en crear un 
nuevo apartado, el de ilustración.
 El resultado es, indudablemente, una exposición de plenitud. La obra de Matías 
Quetglas es sólida en cuanto a dominio de la técnica, en cuanto a sentido y evolución, y, 
además, los cuerpos que pinta son indeciblemente sólidos. Plenitud, por lo tanto, porque 
estamos ante la obra de uno de los pintores más consolidados del panorama español 
actual, ante una trayectoria brillante y consecuente. Y plenitud, también, porque los 
protagonistas de su pintura están cada vez más llenos y rotundos y tienden a ocupar la 
práctica totalidad del soporte pictórico.
 Matías Quetglas ha llegado a un dominio técnico tal que nos hace creer que una 
persona flota en el aire con los pies hacia arriba, como sí su cuerpo pesado y fuerte flotase 
sin ningún esfuerzo. El espectador acepta el juego, aunque lo sabe inverosímil, porque 
anatómicamente la figura está muy bien resuelta. Matías Quetglas ha dicho: “recuerdo 
cuando miraba la Realidad como una diosa y la servía con humildad. Hoy la trato como 
amante y no como si fuera su siervo. Creo que ella lo agradece y yo estoy más contento.” 
Ahora pinta de cabeza y se permite licencias como unos pies exageradamente grandes, 
pero sin dejar nunca de lado los conocimientos anatómicos que marcaron sus inicios. El 
resultado es algo realmente maravilloso.
 También es especialista en captar la alegría y la sutileza de los pequeños detalles: 
la ligereza de las manos de una mujer extraordinariamente fuerte, la tranquilidad que 
respiran los protagonistas de sus obras, el acuerdo total de las parejas que danzan, de los 
pintores con las modelos, de las madres con los hijos. La sutileza es tal que en el caso de 
El pelo de la modelo el espectador no sabe muy bien si el éxtasis y relajación de la modelo 
son fruto de la caricia de su cabello por parte del pintor o bien de la suave caricia que 
con el pie hace a su sexo. Esta obra resulta de una delicadeza deliciosa.
 En contraposición a esta sutileza le gusta jugar con colores intensos, con un verde 
esmeralda o un amarillo cadmio que de repente inunda toda la tela, o con un perfil na-
ranja que hace vibrar la figura que resigue. También son una huella personal, desde antes 
de esta década, las desproporciones en los cuerpos que dibuja, principalmente en lo con-
cerniente a manos y pies. Como decía Giovanna Giordano: “Los pies de Quetglas son 
inequívocos, quetglasianos”. En los últimos años estas desproporciones se han acentuado 
hasta llegar a casos extremos como La que pinta en rojo o La muchacha y el rabilargo. No 
obstante, a pesar de los colores encendidos y las desproporciones exageradas, la obra de 
Matías Quetglas es absolutamente cautivadora y en ningún cago resulta excesiva.
 La que pinta en rojo es, objetivamente, una obra exageradamente desproporcio-
nada. No obstante, el tamaño de las manos y los pies en ningún caso distorsiona la per-
cepción general de la escena. Como tampoco resta protagonismo a la mirada serena de 
la pintora. Matías Quetglas es un maestro del equilibrio compositivo; y es que sólo un 












 Aun cuando Matías Quetglas afirma que no tiene teoría ni filosofía para expli-
car, al final del libro hay una serie de textos en los que manifiesta su manera de hacer 
y de entender la vida. Estas notas permiten conocer sus impresiones sobre la propia 
evolución y son un complemento excelente a esta muestra. El 1998 decía que buscaba la 
plenitud. Aquí la tenéis.
Francina Cardona, Comisaria.
Catálogo exposición de M. Q. La plenitud, tercera retrospectiva, itinerante por Menorca , Ciutadella, Sala de expo-
siciones El Roser y Sala de Cultura “Sa Nostra”, Maó Museo de Menorca y Sala de Cultura “Sa Nostra” y Palma de 













LA BÚSQUEDA AÚN DE LA BELLEZA
 Matías Quetglas es un hombre robusto, franco y bueno; “entero”, como decían en 
la película El sol del membrillo de Antonio López y Enrique Gran. Su cabeza es rotunda, 
bien asentada sobre los hombros y destaca en su rostro una mirada abierta y curiosa, una 
mirada que él querría feroz y que se parece a la de Einstein, con un puntito de humor 
y otro de clarividencia. Cree que ya le sobran unos quilitos para salir en las fotos, pero 
no renuncia a nada por la edad y, a cambio, sabe que ya no tiene tiempo para bobadas. 
Escribe aforismos, que son sentencias cortas, inteligentes, y, a veces, paradójicas, como 
la vida misma; y es que “mientras pinto surgen más pensamientos que pinceladas”, dice. 
Vive con tanta pasión la pintura que afirma : “si no pinto, no soy”. Matías Quetglas vive 
en Madrid. Salió de Menorca hace cuarenta años. Cuarenta años de distancia y, a pesar 
de ello, tan próximo, tan nuestro. Es uno de tantos hijos de esta isla que marcharon a 
estudiar o a hacer fortuna y no volvieron; un hijo del cual nos llegan noticias, de vez en 
cuando, como una brisa lejana de su quehacer como pintor, escultor y grabador. Porque 
se puede amar Madrid y Menorca a la vez y no estar loco; los desamores, las infidelida-
des amorosas y las banderas las inventan otros; al fin y al cabo su patria más autentica es 
la pintura.
 En Madrid estudió Bellas Artes y llegó a exponer durante quince años en la 
galería Juana Mordó. Allí conoció y se hizo amigo de los llamados, realistas madrileños, 
entre los cuales él era como el aroma exótico del hinojo marino, por ser mediterráneo, 
de las islas. Etiquetado habitualmente en diversas corrientes del realismo, siempre ha 
adoptado una actitud beligerante contra el reduccionismo de llamar “realistas” a los ar-
tistas adscritos a la figuración. Pero no es Matías Quetglas pintor de capillitas, grupitos 
ni etiquetas, así es que continuó con su labor solitaria de pintor en solitario. Y no le va 
mal así: es respetado por todos aquí y allá.
 Su obra iba creciendo paso a paso y dándose a conocer por España y por Europa. 
Obra metódica y paciente, era difícil reunir suficiente para montar una exposición, ya 
que su obra se vendía nada más llegar a la galería. Más habituales eran sus participacio-
nes en colectivas, donde destacaba especialmente su virtuosismo con el dibujo, la recrea-
ción de atmósferas interiores y exteriores, y el tratamiento de la figura humana.
 En Madrid conoce a Mª Antonia Santos, la que será desde el principio su musa, 
modelo y futura señora. Un matrimonio total. Esta identificación de la mujer con la 
modelo dará infinidad de obras donde se funden las dos en una, así como dará tema a 
pinturas de relación, amorosa y pictórica al mismo tiempo, entre modelo y pintor. Esta 
temática se mantiene aún ahora, y de ella podemos ver una buena muestra en esta re-
trospectiva que nos ocupa.
 Al principio, para incorporarse él mismo al cuadro, Matías recurre a su imagen 
reflejada en un espejo y también a la fotografía. La cámara fotográfica, herramienta im-
prescindible de la mayoría de pintores figurativos, es utilizada por el pintor pero con una 












 Y así, un día nos enteramos de que Matías ya no pintaba del natural, ni mirando 
a un modelo, ni mucho menos a una fotografía.
 “Era una esclavitud -llegó a decir-, el modelo mandaba demasiado. Ahora hago 
más caso a mis inclinaciones, y a mis elucubraciones”.
 Y estas elucubraciones llevaron a Matías en los años 80 a hacer series de parejas 
imaginadas que se aman con pasión y arrebato, que se entrelazan en el suelo mientras 
beben vino, que se observan el uno al otro en secreto o con descaro. Los amantes que 
se espían que se asesinan, los cuerpos que se recorren como un territorio abierto a la 
mirada. Los paisajes se vuelven umbríos, como en los grabados de Goya, y las inten-
ciones permanecen ocultas y misteriosas. Son elucubraciones sobre el amor, la pintura, 
el sexo, la existencia, la vida y la muerte; así que no en vano su obra se aproxima a la 
metafísica. Es decir, que Matías Quetglas intenta pintar aquello que está más allá de lo 
físico, lo abstracto del Ser, pero con el lenguaje de la figuración y la fisicidad de la ma-
teria pictórica. Todo un reto. ¿Sirve la Pintura para reflexionar, para entender la Vida?
 El artista se define como un pintor de emociones, que en su caso necesitan una 
imagen que las represente y que pueda comunicar la emoción que contiene.
 Por otro lado, el proceso creativo de Matías Quetglas le lleva a dialogar mucho 
con sus cuadros; un diálogo de peticiones mutuas entre ambos: la pintura le dice al 
pintor: “¡Dame vida!”, y el otro responde: “¡Hazme sentir!”; uno pide: “¡Amarillo, más 
amarillo!”, y el otro susurra: “¡Te deseo!”. Y después pintura y pintor se miran y se com-
prenden. Hasta que, según el pintor, la obra ya habla por sí sola y está preparada para 
salir a la calle y hablar con todo el mundo.
 “Sufrir pintando es un mal. Abandonar cuando se sufre, una mezquindad”.
 En el año 1985 el Ajuntament de Ciutadella de Menorca, con la colaboración 
del Consell Insular, prepara y monta la que será la primera retrospectiva de Matías 
Quetglas en la Sala Municipal del Roser, y esta muestra se lleva también al Palau So-
lleric de Palma con un gran éxito de público y de crítica. La exposición fue realmente 
magnifica, con un recorrido desde sus inicios hasta las últimas obras de aquel mismo año 
y se incluían también unas primeras esculturas en bronce. Sus primeras obras mantienen 
un cierto vínculo con el hiperrealismo, entendiéndolo como aquel límite de profundizar 
más allá de la realidad a través de una técnica rigurosa y fiel a las apariencias formales de 
los objetos. En las obras finales de este periodo Quetglas prescinde del retoque final, del 
efecto de obra acabada, por la sugerencia que se desprende de la obra en proceso.
 Diez años más tarde, en 1995, la Obra Social y Cultural de “Sa Nostra”, con la 
colaboración también del Ajuntament de Ciutadella de Menorca y del Consell Insular, 
organizan una segunda antológica de la década transcurrida. En esta ya podemos des-
cubrir los rasgos estilísticos de la obra de Matías Quetglas absolutamente depurados y 
definidos. Un estilo que se mantiene fiel a la figuración, pero con una gran libertad para 
deformar los cuerpos en función de la composición, más que de la expresión; también la 
libertad aparece en el juego creativo, en la invención. En este periodo, diversas estancias 
en Italia le hacen descubrir afinidades, y así incorpora y establece un dialogo con temas 
y composiciones que van desde el Quattrocento hasta la pintura metafísica, conversando 













clásicos hasta los frescos pompeyanos. Así el estilo de Matías Quetglas bebe de las fuen-
tes de la historia del arte como hizo Picasso tiempo atrás.
 La exposición del 95 incluía la Gran cabeza de fresno, una talla de madera de 
dimensiones gigantes que recrea los cánones clásicos y la expresión hierática de las 
figuras mitológicas, una pieza extraordinaria que fue adquirida posteriormente por 
l´Ajuntament de Ciutadella de Menorca.
 Pero había en aquella muestra un detalle del que Matías se dio cuenta con cierta 
sorpresa: sin premeditación ni alevosía se había convertido en un pintor de desnudos. La 
desnudez de sus figuras, todas agrupadas en una pared, podían recordar el Juicio Final 
de la Capilla Sixtina.
 EL (DES)NUDO 
 Diez años más tarde nos volvemos a enfrentar a una nueva exposición retros-
pectiva de Matías Quetglas: la tercera. Nos ponemos delante de una década de pintura 
como aquel que pasa un examen o como el pescador que recoge redes y espera a ver qué 
ha sacado de provecho en ese tiempo de espera. Pero esto no es un examen, sino una 
reunión en el tiempo. Son obras invitadas a participar en un encuentro, como músicos 
en una sesión de jazz, esperando que, todas juntas, creen una melodía bien conjunta-
da. Montar una exposición, sea retrospectiva o no, consiste en convocar y organizar 
unas obras de tal manera que el conjunto aporte un sentido oculto, una nueva poéti-
ca, que la lectura de todas las obras juntas sea algo más que cada obra por sí misma.
 Una primera ojeada a este conjunto de pinturas de 1996 a 2005 nos ofrece una 
primera conclusión: ya no hay tanteos ni evoluciones estilísticas. La obra de Matías ha 
llegado a una zona arremansada, plácida y complaciente, sólida y serena, fluye con natu-
ralidad sin sobresaltos, dialogando mucho y dejándose contemplar. Nada es excesivo ni 
extremado: ni formatos, ni colores, ni historias. Se agradece la serenidad y el silencio.
 No es en absoluto una sensación de detenido, de bloqueo creativo o de una aco-
modación perezosa a un éxito que le fuerce a la repetición de los hallazgos anteriores; no, 
es otra sensación, una sensación de llegada. Matías ha llegado a un lugar donde puede 
expresarse con libertad, seguridad y misterio. Él tiene las claves, él maneja el discurso, 
la expresión y la atmósfera. Su pintura ya suena a Matías, sabe a Matías Quetglas, es un 
lugar y un territorio intensamente habitado por él.
 Se podría decir que esta es la exposición del “reino de Matías” -como aquel “Rei-
no para mi” que reclamaba Pau Fáner muchos años atrás-, y, como si se tratara de un 
cuento antiguo, el cuento del zapatero que ha tenido que recorrer un largo camino, que 
ha tenido que aceptar retos y riesgos, que ha luchado con serpientes, ha atravesado zonas 
pantanosas y bosques oscuros, que ha subido cimas, ha sorteado trampas, ha escuchado 
cantos de sirena y le han asaltado dudas y certezas; aquel viajero que ha visto cosas que 
nadie creería, ha bebido de fuentes y probado carnes, se ha emborrachado algunas veces 
de barricas de buen vino, que ha reído con los amigos y soñado con las mujeres, que ha 
pasado, en suma, una vida. Bienvenidos ahora a un tiempo se serenidad, reflexión y be-












 Lo segundo que quizás llama la atención es que la práctica totalidad de las mu-
jeres están pintadas desnudas. Y, en algunos casos, con una desnudez total y el sexo 
abierto. Y si, a pesar de todo, Matías Quetglas no está considerado directamente como 
parte del mundo de la pornografía es porque se percibe que en su mundo existe el deseo 
pero no el pecado. Lo mismo que sucedió con Adán y Eva, que no se dieron cuenta de 
su desnudez hasta que descubrieron el pecado, así la obra de Quetglas quiere compartir 
esta pureza bíblica y paradisíaca. O, sin ir más lejos, la pureza que Gaugain fue a buscar a 
las islas de los mares del sur y que encontró en aquellas indígenas de pechos al aire como 
frutas sabrosas.
 ¿Qué hay que hacer para quitarse de encima el velo de generaciones de moral 
judeocristiana donde se culpabiliza el cuerpo de la mujer? ¿Culpable de qué? Si no hay 
cosa más hermosa...
 A pesar de censuras, dogmas y excomuniones; a pesar de la persecución a los artis-
tas que -tozudos ellos- han continuado a lo largo de los tiempos ofreciéndonos este goce 
que es mostrar un cuerpo desnudo; a pesar de todo, todavía hay artistas que se acercan a 
este tema eterno y nos ofrecen nuevas perspectivas y nuevas percepciones. La irrupción 
masiva de la fotografía en el arte del siglo XX ha supuesto un incremento importante 
de presencia de cuerpos desnudos y aportaciones realmente valiosas como las de Ma-
plethorne o, más cercano, Tony Catany, porque los fotógrafos -hasta que sean destrona-
dos a su vez por los videocreadores- han sido los grandes notarios de la realidad; su lente 
se ha acercado hasta al último poro de cualquier piel y ha dejado constancia de su exis-
tencia. Después de El origen del mundo de Courbet, la fotografía es quien ha desvelado la 
última frontera del cuerpo. La fotografía describe hasta el más pequeño detalle, es rápi-
da, inmediata, es creíble, ¿qué podemos hacer entonces con la pintura? Munich dice: “La 
salvación vendrá del simbolismo. Por eso yo intento un arte donde el artista someta la 
realidad a su dominio, situando la disposición de ánimo y las ideas por encima de todo 
y utilizando la realidad sólo como símbolo”. Sí, es un camino, el artista ha de someter la 
realidad si no quiere caer en la trampa del hiperrealismo fotográfico.
 Si hacemos un repaso a la lista de pintores que en este siglo se han acercado a 
la pintura del desnudo, creo que son pocos, pero con una nómina lo suficientemente 
destacada. Picasso, claro, y Munch, Matisse, Dalí, Schille, Nolde, Francis Bacon, Lucien 
Freud, David Hockney, De Kooning, Eric Fischl, Baselitz y, por qué no, también gente 
nueva como María Carbonero, por citar unos cuantos, han demostrado que el cuerpo 
humano todavía sirve para contar cosas en pintura.
 Pero la postura de Matías Quetglas ante la pintura del desnudo no se acerca 
tanto a la de los artistas citados, la mayoría expresionistas, sino que enlaza con obras de 
otros siglos y se remonta a nuestra tradición cultural hasta los griegos. Una tradición que 
buscaba la Belleza y el Absoluto en el cuerpo desnudo; como decía Keneth Clarke: “El 
desnudo no es un tema de Arte, sino una forma de Arte”.
 Porque el desnudo es una forma de pureza; es la sinceridad sin otros atributos 
ni anécdotas que representen una clase social o una época determinada. Las mujeres de 












a muchas esculturas clásicas, y recupera para ella en muchas ocasiones el papel de musa, 
modelo y compañera de juegos del pintor.
 Particularmente encuentro una conexión con la pintura Estudio del pintor de 
Gustave Courbet. Una obra extrañísima donde en una habitación grande se dan cita 
gran cantidad de gente diversa, y, en el centro, el pintor pintando ausente un paisaje y, a 
su lado, la modelo desnuda. Llama la atención que nadie se escandalice de este hecho, 
como si la desnudez de la modelo no fuese tal, sino su estado natural. Como las modelos 
de Quetglas donde la naturalidad de la desnudez rompe la amenaza del escándalo.
 La obscenidad, como decía T. Schroeder, “no está en ningún libro ni en ninguna 
representación, sino que es una cualidad de la mente que lee o mira”. Esta es la clave, 
el tema está en la mente del receptor; como decía Dios en La Biblia sobre Adán y Eva 
cuando “a los dos se les abrieron los ojos y se dieron cuenta de que estaban desnudos” 
y Dios le pregunta a Adán “¿Quién te ha hecho saber que estabas desnudo? ¿Es que 
has comido el fruto del árbol que yo te había prohibido?”. El resto ya lo sabéis, Adán 
haciendo de acusica de su mujer y los dos a la calle, fuera del Paraíso. Quizás, cuando 
aprendamos a mirar otro cuerpo desnudo sin sentir vergüenza ni pensar que realizamos 
un acto impuro, quizás entonces volvamos a ser dignos de entrar al Paraíso.
 EL DESENLACE
 El desenlace de todo esto es la rotundidad de la obra pintada por Matías Quet-
glas en este periodo de los últimos diez años. Una época con pocas obras públicas, ya lo 
hemos dicho, descontando la gran escultura Talía para el Teatro Principal de Maó; pero 
una década muy rica en sutilezas y matices, y que nos ofrece unas conversaciones muy 
instructivas con su obra.
 En el año 1996 Matías se embarca en diversos proyectos que intenta re-
solver investigando en la técnica del bajorrelieve. Esta investigación le lleva a usar 
tanto el bajo como el altorrelieve, probando efectos ópticos por inversión: aque-
llo que parece sobresalir, en realidad se hunde, y no todo lo que está en primer tér-
mino se identifica con el relieve más próximo, buscando la complicidad de la luz 
en el trompe l ’oeil. También usa el formato circular, dando a las obras apariencia de 
medallones y de, evocación barroca; pero los resultados, a pesar de la curiosidad
técnica y la novedad, no se corresponden con el esfuerzo y no será hasta el 2001 que 
retomará esta técnica para los repujados del estuche y la cubierta de la edición italiana 
del Quijote, que resuelve con mucha habilidad. De cualquier manera, no “funciona” mal 
este guiño al barroco y al neoclasicismo en la obra de Matías, épocas y estilos con los 
que el lenguaje de Matías no se encuentra tan distante como podría ser del Pop, más 
próximo en el tiempo pero más alejado en el lenguaje, la intención y el sentimiento.
 Una característica de las obras de Matías Quetglas es la calidad de sus luces, de 
sus atmósferas. Ya en su etapa más “fotográfica” había destacado por esta virtud en la 
percepción de luces extremas, vespertinas, o con una luminosidad que, queremos creer, 
le viene del aire transparente de su isla natal. En el año 1997 realiza una obra, Modelo, 
pintor y melocotón, donde la luz, en un arriesgado corte horizontal de la escena, toma un 












la obra, aunque ni él pinta ni ella posa-, que entrelazan sus piernas y se apoyan contra 
una pared; el medio cuerpo superior queda en la media sombra anaranjada que permite 
ocultar levemente sus rostros, quitándoles protagonismo y provocando que nuestro inte-
rés se centre en las figuras a partir del bajo vientre, y en el juego de piernas y de manos.
 Del mismo año y con una luz similar, extraña, cálida y anaranjada, aunque la es-
cena sucede en el exterior, encontramos la obra El baile de la manzana. Si en el caso de la 
obra anteriormente comentada el melocotón cumplía una función meramente compo-
sitiva, en esta ocasión la manzana del titulo sí cumple un papel central y aporta un valor 
simbólico, si quieres. Desde la manzana bíblica de la tentación, dada por la serpiente a 
Eva en el Paraíso, hasta la manzana mitológica con que Paris debía señalar a la más bella 
de las tres gracias, esta fruta, aparentemente inocente, siempre se ha querido relacionar 
con la tentación entre sexos. El punto de tentación que también comparte con el baile 
en sí mismo, envuelto en una sensación onírica o irreal, de esta escena en un bosque o 
jardín, donde baila la pareja, como siguiendo un ritual de pasos de danza, en aquella hora 
incierta, entre perro y lobo, como dicen los franceses.
 De vez en cuando Matías Quetglas realiza unas obras que nos evocan irreme-
diablemente el mundo clásico mediterráneo. Sin saber muy bien qué es eso de la “medi-
terraneidad” ni quien otorga títulos de más o menos “mediterráneo”, sin entrar en estas 
disquisiciones, sí que hay algo en obras como La chica del erizo, de 2001, que tienen este 
poder evocador de pasadas arcadias. Quizás es el azul del cielo o la presencia del mar, 
pero también puede ser determinante el color de la piel de la figura, con su palidez de 
mármol, o el perfil y las proporciones del canon clásico griego. Matías ya había usado 
anteriormente el erizo marino como excusa para el juego de figuras en la playa y, en esta 
ocasión, lo hace para mostrar la contorsión del cuerpo al intentar observar en el pie la 
púa molesta. Un perfilado amarillo recorta la figura contra el fondo en un recurso tan 
“dibujístico” como poco realista, utilizado para dar más vida a la obra con el contraste 
cromático con los violetas.
 También en el 2001 Matías Quetglas pintó La Venus del agua, una obra muy 
interesante en la que se pueden apreciar similitudes y diferencias con la anterior. Vemos 
a una mujer que derrama agua de una jarra sobre su mano derecha; como decorado de 
fondo hay una división vertical de una pared y un jardín. Este recurso evita el vacío del 
espacio central creado entre el brazo alzado y el cuerpo, al mismo tiempo que crea una 
doble lectura vertical de la obra: a la izquierda, el gesto de derramar el agua; y a la de-
recha, el cuerpo de la mujer. Y es precisamente la mirada de la mujer la que traza una 
diagonal visual hacia la jarra y la mano mojada, invitándonos a recorrer toda la obra con 
la mirada.
 A Matías le gusta llenar toda la tela con la figura y no duda, tanto en esta como 
en otras obras que veremos, a la hora de distorsionar el tamaño de manos y de pies para 
conseguir ese objetivo. 
 Un buen ejemplo de distorsión de las partes de un cuerpo en función de una 
composición plástica es el caso de La muchacha y el rabilargo, de 2002. Una obra real-
mente magistral, ya que contiene una “magia especial”, con la que consigue que estas 












truosidad las manos gigantescas de la muchacha. También aquí nos encontramos con 
estas características tan quetglasianas de que la figura humana llene casi toda la super-
ficie de la obra, y con el juego de las diagonales para dar dinamismo a la composición. 
La gran mano izquierda funciona perfectamente como generadora de diagonales ascen-
dentes hacia el rostro y como gran volumen en primer término. Es muy bonito el efecto 
de la cola del pajarito que inicia una línea, que continúa brazos arriba, en un sentido de 
espiral que va girando hasta llegar al rostro difuminado de la muchacha; otra propuesta 
para entrar en estos circuitos de espirales nos la ofrece la ramita superior. La iluminación 
de la escena es tan atrevida como habilidosa, dejando en una suave penumbra el centro 
de la figura, de facciones ligeramente insinuadas. Para evitar demasiada “blandura”, Ma-
tías le da unos toques de luz blanca y unos recortes de dibujo fuertes en negro. Todo es 
muy sutil y técnicamente brillante, la riqueza está en la sabiduría de saber poner todos 
estos recursos al servicio de una pintura e ir resolviendo retos con nuevas soluciones de 
auténtico maestro.
 Otra alternativa para llenar el rectángulo de la tela con el cuerpo entero de una 
mujer es recurrir al contorsionismo, como aquellas gimnastas chinas que se meten en 
una caja de cristal increíblemente pequeñas. Sin llegar a estos extremos agobiantes -al 
menos para mi- y como buen ejemplo de lo que digo, está Pintora contorsionista, de 
2002. Esta obra no se puede entender sino como un divertimento, un juego, un reto que 
el propio autor se impone consistente en ajustar un cuerpo dentro del rectángulo de la 
tela. Un juego de dibujo para virtuosos, para dar verosimilitud a una postura imposible. 
No tiene credibilidad la pintora que pinta, cabeza abajo y con los dos pies, un círculo 
perfecto. Parece un homenaje a los artistas de Artis Mutis.
 Pero si la acción es imposible y la postura increíble, ¿cuál es el sentido de esta 
obra? Yo lo entiendo como un juego, ya lo he dicho antes, y más allá de su sentido y de la 
credibilidad (¿aún nos creemos todo lo que vemos?) están los valores pictóricos, la deli-
cadeza del modelado de los volúmenes, la magia del lienzo en blanco como una ventana, 
el equilibrio y la composición de las líneas y los tonos, descubrir el acierto del toque de 
color en la única esquina que no ocupa la mujer, en suma, valorar la Pintura.
 Hablando de Pintura, uno de los problemas de la representación bidimensional 
de los objetos es la captación del volumen. Otros pintores prescinden del volumen y se 
decantan hacia el dibujo y el color, mucho más agradecidos. Pero Matías Quetglas tie-
ne vocación de escultor, y eso se nota en la forma de tratar la textura de muchas de sus 
pinturas y por el efecto buscado de densidad volumétrica de algunas de ellas, como por 
ejemplo la extraordinaria Mujer con manos como alas, de 2002. La composición muestra 
una figura de medio cuerpo con una cabellera larga que le cae por la espalda y un gesto 
de las manos con los brazos cruzados delante del pecho. La mujer nos ofrece un perfil 
de tres cuartos, llena con su cuerpo toda la superficie pintada dejando de fondo un color 
suave, neutro y degradado. Un imperceptible gesto de cadera y espalda combinado con 
el juego de manos y las diagonales que genera da a la pose un cierto dinamismo. Pero 
seguramente lo más destacado de esta obra es el efecto macizo de la figura, las formas 












ción muy clásica de frontal tres cuartos, la luz parece topar contra una superficie mineral, 
no sobre una piel femenina.
 Por contraste con esta obra, quería mostrar la pintura Pintora con sombrero, de 
2003, donde el artista se ha esmerado en el tratamiento de la piel, de un efecto cálido 
y suave, con una turgencia en los pechos y un color ligeramente tostado, como de una 
campesina. La composición, frontal en este caso, juega más con los elementos anecdó-
ticos, como el sombrero con cintas o la paleta de pintor, que en las obras antes comen-
tadas. No es que en este caso los volúmenes sean desdeñables o no haya buscado llenar 
la totalidad del cuadro con la figura o crear líneas envolventes, como se puede apreciar, 
sino que la introducción del color, con su riqueza, llena de sensualidad la figura.
 Para acabar este pequeño recorrido por las obras que nos presenta Matías Quet-
glas en esta magnífica selección, no podía dejar de destacar la figura de Don Quijote y 
Rocinante, de 2005, una obra de gran formato realizada para acompañar la última ex-
posición de Alcalá de Henares. Este gran formato se compensa con una labor apenas 
esbozada, un dibujo directo donde se pueden apreciar incluso los primeros trazos de 
encaje de la obra sobre la tela.
 También de una técnica de dibujo muy inmediata son los dos pequeños apuntes 
para “sa Corema”, ese personaje de la tradición menorquina que tiene tantos pies como 
semanas la cuaresma, y que sostiene en sus manos una aceitera y un bacalao. Los niños 
de la familia son los encargados de ir recortando los pies según avanza la cuaresma. Este 
personaje se representa habitualmente como una vieja desdentada y con más apariencia 
de bruja que las dos jóvenes lozanas, con un toque báquico y una falda griega, que nos 
propone Quetglas. Más allá de la excelente calidad del dibujo, lo que quiero agradecerle 
al pintor es esa voluntad de transformación, esta nueva mirada que nos ofrece sobre los 
temas tradicionales el frescor que aporta a los viejos planteamientos, el gusto por la re-
creación de los cuerpos desnudos tendidos al sol, la ternura de las madres con los hijos, 
la comprensión de los amantes, la sensualidad de la luz, la búsqueda aún de la Belleza, el 
silencio sosegado de muchas de sus obras, el gusto por los pequeños detalles, por las su-
tilezas de aquel matiz de color o de aquel suave tono que marca un volumen o la textura 
de una piel.
 Nos encontramos ante la obra de un pintor maduro, en la cumbre de su expre-
sividad y, desde esta posición relevante, reniega del gesto grandilocuente, no precisa del 
exabrupto ni de la parafernalia. Matías Quetglas apuesta por la serenidad, por el peque-
ño gesto intenso, por la obra reflexiva y sencilla, por la libertad, por confiar de nuevo y 
siempre en el trabajo y en la intuición.
 Por el placer de la Pintura y la Vida.
Juan Elorduy
Catálogo exposición de M. Q. La plenitud, tercera retrospectiva, itinerante por Menorca , Ciutadella, Sala de expo-
siciones El Roser y Sala de Cultura “Sa Nostra”, Maó Museo de Menorca y Sala de Cultura “Sa Nostra” y Palma de 












“SOY UN ‘DUDADOR’ PROFESIONAL”
 Ciutadella
 La casa de Matías Quetglas (Ciutadella, 1946) en su localidad natal huele a leña 
quemada. Es una típica casa menorquina, con escaso y antiguo mobiliario, las paredes 
blancas encaladas y un patio interior al fondo donde da el sol. Dentro, en una salita de 
techo bajo, la chimenea de ladrillo está encendida. Es un lugar acogedor a pesar de no 
estar “habitado” la mayor parte del tiempo. Es donde él recala por temporadas, alternan-
do sus estancias aquí con las de Madrid y Ávila. Pero esta casa es especial. “Cuando era 
niño vivía aquí una señora que hacía galletas y, si me portaba bien, mi madre me traía y 
me compraba alguna como premio”. 
 De Ciutadella salió con 19 años y, en contra del dicho que reza que nadie es 
profeta en su tierra, Quetglas ha vuelto ya tres veces para inaugurar tres exposiciones 
antológicas de su obra. La primera en 1985, la segunda en 1995 y la tercera en 2005. Su 
trabajo se puede ver hasta el día 24 de febrero en la sala de Sa Nostra en Maó. Trabajos 
muy diferentes pero con una constante personal que el pintor describe como “un aroma 
que los relaciona y los encadena unos a otros. Dan sentido al discurso narrativo en el que 
estoy trabajando”, dice el que comenzara como patronista de calzado a los 15 años. “Le 
saqué mucho provecho y me ha servido luego para hacer escultura”, asegura.
 - Debe ser una gran satisfacción haber llegado a la tercera retrospectiva de su vida 
en su tierra.
 - Es una suerte el poder mostrar lo que uno hace durante tanto tiempo. Es la 
tercera retrospectiva, por lo que he podido enseñar mi trabajo de los últimos 30 años de 
forma sistemática. Esa continuidad es satisfactoria, y ver que uno es querido en su propia 
tierra también.
 - En su caso no se cumple eso...
 - ¿De que uno no es profeta en su tierra? Lo cierto es que yo he trabajado mucho 
tiempo siendo un artista conocido sin que aquí lo supieran. Menorca ha estado aislada 
hasta hace relativamente poco. No había publicaciones de arte, por ejemplo. Hoy es di-
ferente. Puedes irte al pico más alto del Himalaya y estar conectado con el mundo.
 - ¿Qué diferencias destacaría de esta retrospectiva respecto a las dos anteriores?
 - Creo que soy más libre, que lo que he aprendido en años lo voy practicando con 












y pasiones, de manera relajada y tranquila. Yo no soy un pintor compulsivo, voy evolu-
cionando en cada cuadro, voy viendo pequeñas diferencias. Noto que tengo una mayor 
voluntad de conseguir obras que tengan mucha fortaleza en su estructura y al mismo 
tiempo sensibilidad. Algo un poco contradictorio, ser a la vez fuerte y delicado, pero 
quisiera lograrlo y pongo mucho empeño. Realmente llevo mucho tiempo en eso y ahora 
empiezo a encontrarme cómodo.
 - Una de las características que inunda su pintura de la última década en el desnu-
do. Un desnudo hecho con gran naturalidad, sin carga moral.
 - Procuro hacer figuras en una actitud muy simple y muy esencial. Cuando pinto 
a una figura vestida, me da la impresión de que me estoy metiendo en un berenjenal 
de culpa y de pecado. Yo prefiero pintar el paraíso. Mis mujeres no son especialmente 
voluptuosas pero sí están libres de pecado. Yo lo que procuro es hacer pintura. Cogiendo 
un mismo argumento y repitiéndolo de mil maneras es donde se nota más la creatividad. 
Lo que debe verse es la composición , la emoción, la búsqueda de la belleza.
 - Es el caso de su serie de los “bailes”.
 - Sí. Yo soy figurativo porque las personas me importan. Las puedo representar 
de muchas maneras. Y los bailes me gustan mucho, aunque de tanto en tanto varío las 
historias. Pero siempre son historias de relación.
 - Usted se trasladó a Madrid cuando tenía 19 años, donde comenzó a estudiar Be-
llas Artes, en 1960, y tuvo como profesor nada menos que a Antonio López en el primer año 
de carrera. ¿Cómo lo recuerda?
 - En aquel momento Antonio no era tan conocido. Era un pintor que estaba 
empezando a tener prestigio. Era una persona muy sencilla y carismática, un buen pro-
fesor. Y sobre todo, era magnífico para describir el modelo que uno tenía delante.
 - Comenzó a relacionarse con el circulo de los realistas, pero no lo siguió demasiado 
tiempo. ¿Qué fue lo que no le convenció del realismo?
 - En mi caso, el motor principal de la evolución vino dado por mi sentimiento 
Mediterráneo. El realismo que se practicó en Madrid era de raíz mística, de San Juan 
de la Cruz y de Santa Teresa, de ambientes de penumbra y sobriedad. Para mí no es una 












 - Allí conoció a Mª Antonia Santos, que se convirtió en su musa, modeló y, después, 
en su esposa. Bonita historia...
 - Dejé de pintarla del natural cuando me dio por pintar raptos y asesinatos. No 
le pareció bien ser modelo de algo así. Por eso empecé a pintar de memoria.
 - ¿Uno reconoce a una musa en cuanto la ve?
 - Bueno, lo cierto es que cuando uno está enamorado, fácilmente ve en el objeto 
de ese afecto algo trascendente.
 - ¿Esa relación ha marcado su pintura? Lo digo porque uno de sus temas predilectos 
es la relación entre el pintor y la modelo, que trasciende los limites profesionales, y entre el 
hombre y la mujer. Son escenas en las que consigue atmósferas llenas de intimidad.
 - Cuando pinto esas parejas es porque estoy deseando contar una historia, como 
se relacionan. Es la parte sentimental y literaria de la pintura. Yo soy una persona con 
muy poco trato social, la gente próxima a mi es poca. Mi mundo es un mundo muy inte-
rior y, representar el pintor y la modelo, de alguna manera es representar el acto creativo. 
El modelo es lo que motiva al artista. Es la voluntad creativa frente a la pasión de la vida 
y de existir.
 - Sin embargo, se cansó de pintar al natural o mirando a una modelo, dice que “era 
una esclavitud”. ¿Por eso comenzó a trabajar de memoria?
 - Bueno, eso no es porque me olvide del modelo, sino porque desprecio el me-
canismo de servidumbre, de copista, de convertirme en un notario que toma nota exacta 
de todo. El trabajar sin modelo me permite elegir de cada historia o persona lo que con-
sidero trascendente. Yo trabajé con mucho empeño del natural pero un día me di cuenta 
de que estaba gastando muchas energías en algo que me importaba un pimiento y que 
además no mejoraba el cuadro.
 - Una vez aprendidas las reglas, uno debe superarlas...
 - Bueno, eso es algo que dicen todos los profesores, que hay que aprender para 
luego olvidar. En mi caso es que pensé que estaba haciendo el tonto, pintando una cabe-
llera con 200.000 pelos... Lo cierto es que en la vida real, cuando miras a alguien, no ves 












 - ¿Qué es lo esencial para usted?
 - Lo esencial es trasmitir. Pero lo primero es sentir, porque si no sientes no tras-
mites nada. 
 - Usted comienza vinculado al hiperrealismo y sigue un camino figurativo muy per-
sonal, en el que hace gala de una gran libertad. ¿Siente que ha encontrado un lenguaje propio?
 - Cuando era joven me preocupaba mucho tener un estilo. Ahora posiblemente 
lo tengo, aun a pesar mío. Me da igual si tengo estilo o no. Lo que me importa es tener 
ganas de pintar, que me ocurran cosas que me motiven.
 - El amor, la pintura, el sexo, la vida y la muerte. ¿Qué tema prefiere?
 - En realidad es todo lo mismo, facetas de una misma historia.
 - ¿Qué es lo que más le importa cuando aborda un nuevo trabajo?
 - Hay gente que cree que tengo predilección por ciertos temas, pero no es cierto. 
Cuando pinto veinte veces gente bailando, lo que me importa es hacer un buen cuadro, 
hacer una pintura hermosa. Yo repito los temas para olvidar los temas, porque viendo 30 
cuadros del mismo argumento te das cuenta de lo diferentes que son.
 - ¿Se siente usted, como dice el nombre de la exposición, en su plenitud?
 - Yo me pregunto si el nombre de “La Plenitud” de esta exposición se debe a que 
me encuentro en un estado de gracia o es que he engordado demasiado... (ríe) Estoy 
muy feliz de trabajar y seguir trabajando en lo mío. ¿Sabes eso de que quien escribe un 
poema a los 15 años, ha escrito un poema, pero quien lo sigue haciendo a los 50, es un 
poeta? Llevo con esto mucho tiempo y he sido capaz de seguir interesado por lo que 
hago, así que creo que me he ganado el título de pintor.
 - ¿Recuerda cuándo empezó a sentirse pintor?
 - Pues de niño era negado para los deportes, era fatal para pelearme con los de-
más niños y lo único que se me daba bien era esto. Era el terreno donde era ganador. Los 













 - Ha dicho que Menorca ha cambiado mucho desde que usted se fuera en los años 60 
a Madrid. ¿En qué lo nota más?
 - Bueno, era un lugar donde los cuatro turistas que había se veían como si fueran 
pulpos en un garaje. La gente vivía del calzado, de la bisutería, del campo, y pensaban 
que no necesitaban la presencia de forasteros para nada. Hoy, todo el mundo está pen-
diente de si este año han venido 20.000 o 30.000 turistas...
 - ¿Le parece que el cambio ha sido a mejor?
 - Es muy difícil, porque nos venden una píldora donde van juntas, las mejoras y 
las “peoras”. También es verdad que cada uno ve su infancia como la época más bonita 
y el momento más perfecto de la vida. Yo veo Ciutadella como un sitio donde ya no se 
pueden hacer las cosas que yo hacía de niño. En invierno aún, pero en verano imposible.
 - ¿Y cómo es su vida en Madrid?
 - Pues es una vida muy interior. Voy a muy pocos sitios, pero sé que siempre que 
quiera puedo ir al teatro, a la ópera, a un concierto... También paso mucho tiempo en un 
pueblo de Ávila en medio del campo. Tengo el privilegio de poder elegir. Es una suerte 
derivada del oficio, sin jefes ni empleados, que me permite poner la fábrica donde quiera.
 
 - También es algo solitario...
 - El hecho físico de pintar es una actitud solitaria. Y, además, en un trabajo 
donde la medición de la calidad es imposible. Es medible por síntomas laterales, como 
puede ser el precio. Pero lo cierto es que ves un cuadro y otro y ¿por qué uno es bueno y 
otro es malo? La verificación estricta no se puede lograr. Ahí es donde yo encuentro la 
zona de mayor soledad, no saber si lo que estoy haciendo está bien.
 - Pero, visto lo visto, parece que lo ha hecho bastante bien.
 - No sé, sólo sé que hay gente que quiere hacer una exposición mía, o que hay 
personas que vienen a verla. Pero la certeza absoluta no se tiene nunca.. Al menos yo no 














 “Lo esencial es trasmitir. Pero lo primero es sentir, porque si no sientes no trasmites”
 “Mis mujeres no son especialmente voluptuosas pero sí están libres de pecado”
 “Dejé de pintar al natural porque desprecio el mecanismo de servidumbre, de copista”
 “Antonio López era una persona muy sencilla y carismática, un buen profesor”
EL TEST
 - Su última obra habla de..
 - Una joven china en brazos de un dragón.
 - Si no hubiera sido pintor, ¿qué le hubiera gustado ser? 
 - Arqueólogo o carpintero.
 - ¿Es religioso?
 - Uff. La contestación sería demasiado larga.
 - Un pintor/a que admire.
 - Muchísimos. Rubens, Piero della Francesca, Picasso, Juan Gris... Necesitaría 
veinte páginas. Adoro a Rothko.
 - Una obra para contemplar.
 - Pues lo mismo. Mi teoría es que hay que tener un clavo y, según tu estado de 
ánimo, poner un cuadro distinto.
 - Una ciudad que visitar.
 - Yo he sido muy feliz visitando Roma, sin plano y durante tres meses. Y me 












 - Un lugar al que no volvería.
 - Ninguno.
 - Le encanta...
 - Discutir.
 - No soporta...
 - La mezquindad.
 - ¿Lo mejor que le ha pasado?
 - Es un secreto.
Concha Alcántara
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ESTUDIO DE LA OBRA PLÁSTICA DEL ARTISTA 
MATÍAS QUETGLAS
EVOLUCIÓN Y DESARROLLO. 1964-2006
TESIS DOCTORAL PRESENTADA POR Dª. RAQUEL ZURITA FERNÁNDEZ.
DIRIGIDA POR EL DR D. PEDRO MARTÍNEZ SIERRA.
El objetivo fundamental de esta tesis es el estudio del desarrollo y la evolución 
de la obra de Matías Quetglas, artista contemporáneo y personaje relevante en la pintura 
española de la segunda mitad del siglo XX y principios del siglo XXI.
Matías Quetglas, oriundo de la Isla de Menorca, nacido en Ciutadella una vez 
pronto tiene la necesidad de abandonar su tierra de origen para aprender, desarrollarse y 
cultivarse en el arte de la pintura.
Ésta es la primera vez que se lleva a cabo un estudio monográfico profundo 
sobre la figura de Matías Quetglas. Nuestro objetivo ha sido, además de catalogar 
la practica totalidad de su obra, analizar su forma de trabajo, estudiar sus afinidades 
artísticas, establecer paralelismos entre los distintos campos artísticos que desarrolla, 
valorar su evolución en el tiempo, comprender, en definitiva, la trayectoria artística de 
Matías Quetglas.
En nuestro estudio recogemos en el primer Tomo, los datos biográficos, el 
panorama artístico en la primera época del pintor, su andadura y actividad profesional, 
sus recursos expresivos para obtener una visión objetiva de su obra. Hemos incorporado 
una mención muy especial al Matías Quetglas escritor, porque consideramos merece 
ser divulgado y obtener así un mayor reconocimiento. Estudiamos el desarrollo y la 
evolución de la producción del artista, lo que nos ha permitido analizar y estudiar su 
manera de trabajar en primer lugar y dentro de su etapa de formación donde elige 
como forma de expresión el espacio perspectivo para posteriormente pasar al espacio 
plano, al juego formal y la exploración. También se incluyen algunos de los procesos 








elaborado desde un punto de vista subjetivo que supone una introspección dentro de 
nuestra investigación y que entra en el campo de las emociones personales. 
A continuación las conclusiones, después de un proceso analítico. La bibliografía 
que hemos dividido en general -con los textos utilizados que abarcan diferentes campos 
en nuestra investigación-, y específica, en la que recogemos todas las referencias de 
los medios escritos, publicaciones periódicas o ediciones en las que en mayor o menor 
medida se comenta su obra.
Incluimos también una relación de sus datos profesionales en la que ordenamos 
cronológicamente sus exposiciones individuales, colectivas y ofrecemos una lista de 
museos y colecciones donde se encuentra su obra.
Finalizamos con un Apéndice Documental dividido en tres apartados: en el 
primero recogemos las entrevistas personales realizadas al artista. En el segundo hemos 
reunido los textos escritos por Matías Quetglas; se ha recopilado y seleccionado los 
documentos escritos sobre artista y su obra realizados por periodistas y escritores. Se 
ha incluido también un DVD que incluye dos documentales: uno, realizado sobre el 
artista y titulado “Matías Quetglas. Un día en su estudio” grabado en Madrid el día 1 de 
diciembre de 2005 y, otro, su último trabajo, que ha tenido como tema las tradicionales 
fiestas de San Joan de Ciutadella, titulado “Caballeros y Centauros”, cuya dirección, 
guión y filmación ha sido o corrido a cargo de Matías Quetglas. Y concluimos con 
una selección de comentarios y críticas publicadas en periódicos y revistas sobre la vida 
artística de Matías Quetglas.
En el tomo II se han catalogado 1188 obras de la producción plástica del artista 
Matías Quetglas que articulan nuestro estudio, cada una acompañada de una ficha 
técnica, en la que se especifica en su caso los datos técnicos y las veces que la obra ha 
sido expuesta y publicada. 
 Extraído del estudio taxonómico queremos destacar la importancia de la 
figura humana como tema principal que aparece en setecientas noventa y cinco 
representaciones como tema principal en la obra de Matías Quetglas de las mil 
ciento ochenta y ocho imágenes catalogadas; de las cuales trescientas sesenta y nueve 
corresponden exclusivamente a la imagen femenina. Otro tema que destaca, aunque en 
menor medida, es el bodegón, con un total de ciento sesenta y ocho, de los cuales había 
realizado ciento cuarenta y cinco hasta 1987. A este respecto comenta, “durante dos o 
tres años pinté únicamente bodegones en Menorca. Pero ahora, cada año pinto sólo uno para 
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	 Firmar	 las	 obras	 para	 una	 exposición	 es	 certificar	
el	 pasado	 inmediato,	 asumir	 que	 lo	 que	 uno	 ha	 hecho	 es	
exactamente	 lo	 que	 podía	 hacer,	 alegrarse	 de	 dejar	 en	 el	
trabajo	 el	 pulso	 de	 la	 vida	 y	 esperar	 que	 algún	 destello	 de	
intensidad	quede	prendido	para	siempre	en	la	pintura.
	 No	tengo	teoría	ni	filosofía	que	ofrecer.	Sólo	un	vago	
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Composición con pozales y herramientas
1964, óleo sobre lienzo.








1965, tinta china sobre papel.
1965,  ensayo de litografía.







1965, (fotografía en B/N).
1965, tintas sobre papel (fotografía en B/N).
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1965, tinta china sobre papel.
10
11
1965, tinta de color sobre papel (fotografía en B/N).











1965, óleo sobre lienzo.






1965, óleo sobre papel (fotografía en B/N).
Cerámicas










1965, rotulador sobre papel.
18
Sin datos








1966, óleo sobre aglomerado,
23 x 37 cm.
20
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1966, carbóncillo prensado?, sobre papel.
29
Vaso inclinado
1967, óleo sobre contrachapado (fotografía en B/N).






1967, óleo sobre contrachapado.
1967, óleo sobre tabla.
30
Retrato de Eva
1968, óleo sobre lienzo (fotografía en B/N),
81 x 100 cm.
Exposiciones: Exposición Centenario Alonso Cano.
26
María en el campo
1968, óleo sobre lienzo (fotografía en B/N),
114 x 116 cm.
27
Mi novia
1968, óleo sobre contrachapado (fotografía en B/N).






Soldado con su novia
1968, dibujo, técnica mixta sobre papel (fotografía en B/N).
Exposiciones: Sala Castilla, Valladolid, 1969 / Galería Skira, 
Madrid, 1969 / Exposición Nacional, Galería Arteta,
Santurce, 1970.
29
Dos mujeres en la playa 
1968, óleo sobre lienzo (fotografía en B/N),
70 x 90 cm.




Matrimonio joven en Navalperal
1968, óleo sobre lienzo (fotografía en B/N),




1968, óleo sobre aglomerado, (fotografía en B/N),
100 x 81 cm.
Exposiciones: Sala Castilla, Valladolid, 1968 / Galería Skira, 
Madrid, 1970.
Mano en brazo
1968, dibujo, técnica mixta sobre papel (fotografía en B/N),
25 x 18 cm.







1968, óleo sobre lienzo (fotografía en B/N),
114 x 140 cm.





1968, óleo sobre lienzo con tela encolada,
114 x 146 cm.
Bibliografía: Real Automóvil Club de España, Marzo 1970.
Exposiciones: Sala Castilla, Valladolid, 1970 / Galería Skira, 
Madrid, 1970, Concursos Nacionales, 1970.
María con bandeja
1968, dibujo, lápices de colores y tinta,
57,5 x 46,5 cm.
Exposiciones: Sala Castilla 1969, Valladolid / Galería Skira, 
Madrid, 1970.
Melocotón y taza
1968, óleo sobre contrachapado,
46 x 55 cm.
















Triple retrato (en ejecución)
1968, carboncillo sobre lienzo.
Carlos Dávila (en ejecución)
1968, (fotografía en B/N).
19
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1968, óleo sobre dorado para el Escorial (fotografía en B/N).
36
Paisaje con casa y ramo
1969, óleo sobre lienzo,
81 x 110 cm.




1969, óleo sobre aglomerado (fotografía en B/N).
35 x 40 cm.




Mesa con dos manzanas
1969, dibujo, técnica mixta sobre papel,
10 x 14 cm.
Exposiciones: Sala Castilla, Valladolid, 1969.
41
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Roch y Alcaparras junto a Matías Quetglas
1969, óleo sobre lienzo (fotografía en B/N).
81 x 100 cm.
Exposiciones: Galería Skira, Madrid, 1970.
46
Pera
1969, óleo sobre tabla,
35 x 45 cm.





1969, óleo sobre lienzo (fotografía en B/N).
81 x 100 cm.
Bibliografía: Diario Informaciones 12-03-1970.







1969, temple al huevo y óleo sobre aglomerado,
65 x 72 cm.




1969, dibujo, temple al huevo y óleo sobre aglomerado,
65 x 72 cm.
Exposiciones: Sala Castilla, Valladolid, 1969.
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Cesta, bodegón holandés
1969, óleo sobre lienzo (fotografía en B/N).






1969, óleo sobre tablex,
23 x 28 cm.
Niña con lazo
1969, óleo sobre lienzo,
64 x 81 cm.
52
María Ingrávida
1969, óleo sobre contrachapado,
81 x 100 cm.
Bibliografía: Diario Madrid, 25-02-1970 / Diario ABC, 
Madrid 27-02-1970 / L´Art Vivant París Febrero, 1971 / 
Nuevo Diario, Enero, 1972.
Exposiciones: Ayuntamiento de Linares, 3º Premio,  Jaén 1969 




1969, técnica mixta sobre papel (fotografía en B/N). 
Exposiciones: Galería Castilla, Valladolid, 1969 / Galería 
Jacobo, Valladolid, 1969.
54
Muchacha con mano levantada ante mesa camilla
1969, dibujo, técnica mixta sobre papel,
40 x 50 cm.





1969, dibujo, técnica mixta sobre papel (fotografía en B/N),
16 x 12 cm.




Niña pensativa ante camilla
1969, dibujo, técnica mixta sobre papel (fotografía en B/N),
35 x 45 cm.




María con rosas y dos manzanas
1969, dibujo, técnica mixta sobre papel (fotografía en B/N),
42,5 x 60 cm.




Retrato hija de Isidoro González
1969, técnica mixta sobre papel (fotografía en B/N),
22 x 16 cm.
58
42
1969?, óleo sobre tabla.





Mi mujer cuando era niña
1970, óleo sobre contrachapado trabajado,
20 x 15 cm.








Mi sombra junto al mar
1970, dibujo, técnica mixta y color sobre papel,
34 x 35 cm.
63
Hierbas
1970, carboncillo sobre papel,
23,5 x 31,5 cm.
Exposiciones: Gallery Latina (Estocolmo), 1970.
61
Ratoncillo muerto
1970, dibujo, técnica mixta sobre papel (fotografía en B/N), 
20 x 25 cm.
62
45
Restos de caja con pájaros
1970, óleo sobre contrachapado trabajado (fotografía en B/N),
29 x 41 cm.
64
Pájaro muerto (Navalperal)
1970, dibujo, carboncillo sobre papel, 
19 x 22 cm.
65
El mar desde mi mesa
1970, óleo sobre contrachapado trabajado,






Bañista de espalda con gorro
1970, dibujo, carboncillo sobre papel,
26 x 24 cm.
68
Bañista en neumático
1970, dibujo, técnica mixta sobre papel,
15 x 10 cm.
Exposiciones: Gallery Latina, (Estocolmo), 1970.
69
Bañista con neumático
1970, dibujo, carboncillo sobre papel,





Retrato de Adelaida Vapón
1970, óleo sobre lienzo (fotografía en B/N).
71
Bañista adormecida
1970, dibujo, carboncillo sobre papel,
50 x 39 cm.
70
Bañista de espaldas en hamaca
1970, dibujo, carboncillo sobre papel,
36 x 48 cm.






1970, dibujo, técnica mixta sobre papel,
15 x 10 cm.
Exposiciones: Gallery Latina, (Estocolmo), 1970.
75
Muchacha semidesnuda
1970, dibujo, técnica mixta sobre papel,
15 x 10 cm.




Desnudo en el mar
1970, dibujo, técnica mixta sobre papel.
74
49
De espaldas por la playa
1970, óleo sobre lienzo,
140 x 114 cm.
Exposiciones: Galería Skira, Madrid, 1970.
76
Abrazo despelotado
1970, técnica mixta sobre papel,




Mujer desnuda con capa (destruido por el artísta)
1970, dibujo, ténica mixta sobre papel,




1970, óleo sobre aglomerado,
98 x 130 cm.
81
Patos y caja de embalaje (1)
1970, óleo sobre contrachapado,
100 x 81 cm.
Bibliografía: Diario Pueblo 18-03-1970.
Exposiciones: Galería Skira, Madrid, 1970.
80
Piedras (Navalperal)
1970, óleo sobre aglomerado,
72 x 74 cm.





Niña en el campo de espaldas
1970, óleo sobre aglomerado (fotografía en B/N),
50 x 70 cm.
Exposiciones: Galería Skira, Madrid, 1970.
83
Tres personajes
1970, dibujo, blanco y negro,
72 x 100 cm.
Bibliografía: Revista Ruedo Ibérico “Erótica Hispánica” 1972.






Retrato de los cuatro niños de la viuda de Usera
1970
89 x 116 cm.
52
Retrato Sonsóles Rodríguez





1970, óleo sobre aglomerado (fotografía en B/N),
100 x 81 cm.




1970, óleo sobre lienzo (fotografía en B/N).
Exposiciones: Galería Skira, Madrid, 1970.
87
Niña de espaldas con trenzas
1970, dibujo, carboncillo sobre papel,
23 x 20 cm.






1970, carboncillo sobre papel,
25 x 25 cm.
89
Zapatilla de niño
1970, relieve, poliester policromado (fotografía en B/N).
90
Guante de niño
1970, relieve, poliéster policromado (fotografía en B/N).






1971, relieve, poliéster policromado (fotografía en B/N),
71 x 50 cm.
94
Mujer con cepillo y aguja (retocado en 1973)
1971, óleo sobre contrachapado (fotografía en B/N),
101 x 82 cm.
Bibliografía: Revista Guadalimar nº 15, Dossier Marzo de 1977. 








Estudio para una rosa y el horizonte
1971, dibujo, técnica mixta sobre papel (fotografía en B/N),
17,3 x 24,8 cm.
95
Amapolas
1971, dibujo, técnica mixta sobre papel (fotografía en B/N),
29 x 25 cm.
96
Flores silvestres
1971, dibujo, ténica mixta sobre papel (fotografía en B/N),





Los zapatos de mi hijo Juan 
secando sobre una azalea
1971, óleo (fotografía en B/N),
48 x 41 cm.
99
Flor silvestre
1971, dibujo, técnica mixta sobre papel (fotografía en B/N),
16,1 x 13,4 cm.
100
Bocadillo de flores
1971, litografía iluminada con acuarela (fotografía en B/N),
10 x 10 cm.
Exposiciones: Los artistas por el Sureste Español, 1973 /Art 






1971, relieve, poliéster policromado,
31 x 24 cm.
Exposiciones: Caja de Ahorros Provincial de Zamora, 
Zamora, 1983.
102
Pastas de té (6 ejemplares)
1971, relieve, poliéster policromado,
23 x 33 cm.




1971, relieve, pasta de madera,
19 x 28 cm.







1971, relieve, poliéster policromado.
106
Vaso dentífrico
1971, relieve, poliéster policromado (fotografía en B/N).




1971, relieve, mastic de poliéster,






1971, óleo sobre lienzo (fotografía en B/N),
61 x 50 cm.
107
El hombre del cordero
1971, dibujo, técnica mixta sobre papel (fotografía en B/N),
51 x 36 cm.
Exposiciones: Galería Fermín Echaure, Pamplona, 1985.
109
Hombre joven con globo
1971, carboncillo sobre papel,
102 x 72 cm.
Bibliografía: Bolaffiarte, Mayo de 1972.







30 x 24 cm.
110
María y una oveja que pasa
1971, dibujo, carboncillo sobre papel,
63,5 x 50,5 cm.
Bibliografía: Revista Guadalimar nº 15, Dossier, Marzo de 1977.
Exposiciones: Galeria Skira, Madrid, 1971 / Exposición de 
jóvenes realistas, Galería Seiker, Madrid, 1972.
111
El hombre y el cordero
1971, litografía (fotografía en B/N),
30 x 28 cm.






Silla ardiendo (original de litografía)
1971, dibujo, técnica mixta sobre papel
(fotografía en B/N),
50 x 71 cm.
Exposiciones: Septieme Biennale de París, 1971 / Ars 74, 





1971, dibujo, carboncillo sobre papel,







Hombre flotando en el agua
1971, dibujo, técnica mixta sobre papel y color 
(fotografía en B/N),
46,2 x 62 cm.
117
Caballo y perro
1971, dibujo, carboncillo sobre papel,
19,5 x 25,5 cm.
116
Personajes maquillados para un drama 
(preparatorio)
1971, dibujo, carboncillo sobre papel,
 59 x 51,5 cm.
Exposiciones: Galería Seiker, Madrid, 1972  / Trait pour trait, 




1971, técnica mixta sobre papel (fotografía en B/N),
11,5 x 20,5 cm.
Exposiciones: Los artistas por el Sureste Español 1973 / Art 
74, Finlandia, Galería Juana Mordó 1974.
119
Dibujos superpuestos
1971, dibujo, técnica mixta sobre papel (fotografía en B/N),
35,5 x 30 cm.
120
Cabeza (boceto para escena con tres personajes)
1971, dibujo, carboncillo sobre papel,





Pájaro clavado en un madero
1971,  dibujo tinta china, vino y café (fotografía en B/N).
122
Pájaro crucificado
1971, dibujo tinta china, vino y café (fotografía en B/N),
45 x 40,7 cm.











1971, relieve, poliéster policromado (fotografía en B/N),
31 x 25 cm.
Exposiciones: Caja de Ahorros Provincial de Zamora, 
Zamora, 1983.
127
Talego para pinzas (2 ejemplares)
1971, relieve, poliéster (fotografía en B/N),
28 x 23,5 cm.
Exposiciones: Galería Barbié, Barcelona, 1975.
126
Fabada (6 ejemplares)
1971, relieve, poliéster (fotografía en B/N),
24 x 60 cm.







1971, relieve, poliéster policromado (fotografía en B/N),
25 x 20 cm.




1971, bronce (fotografía en B/N).
130
Bombilla





Tres flores de escaramujo
1972, dibujo, carboncillo sobre papel,
22 x 14,7 cm.
133
Retrato impertinente
1972, óleo sobre tablex,
55 x 46 cm.
Bibliografía: Revista Triunfo, Agosto de 1974.
Exposiciones: Galerie Renou et Poyet, Paris, 1974.
132
Los amantes de las cerezas
1972, dibujo, carboncillo, vino, café y tinta (fotografía en B/N),
73 x 103 cm.
131
69
Primavera nublada en Navalperal





1972, óleo sobre tabla,
32 x 32 cm. 
Bibliografía: Revista Guadalimar nº15, Dossier Marzo de 1977.
135
Mano florecida
1972, dibujo, carboncillo sobre papel,




1972, óleo sobre tabla,
121 x 100 cm.
Bibliografía: Revista Guadalimar nº15, Dossier Marzo de 1977.
Exposiciones: Galerie Renou et Poyet, Paris, 1974.
137
El amor y el tenedor
1972.
122 x 99 cm. 




Personajes maquillados para un drama
1972, óleo sobre tabla (fotografía en B/N) ,
122 x 109 cm.
Bibliografía: Diario Menorca 14-01-1975.
Exposiciones: Bienal de París, 1971 / Exposición jóvenes 
realistas, Galería Seiker, Madrid, 1972 / Galerie Renou et 




Altar para una paloma
1972, óleo sobre lienzo,
55 x 46 cm.
Bibliografía: 7 Fechas, Junio de 1974.
Exposiciones: Exposición Homenaje a “Picasso” / “La Paloma”, 
Galería Vandres, Madrid, 1972 / Galerie Renou et Poyet, 
Paris, 1974.
141
Paloma de las aguas
1972, óleo sobre tabla (fotografía en B/N),
32 x 32 cm.
142
Tazón con flores en el suelo
1972, óleo sobre tabla,
28 x 25 cm.







Huesos de pollo,rosas y cerezas
1973, óleo sobre contrachapado (fotografía en B/N),
53,5 x 51 cm.
145
Retrato del Sr. Castelló
1973, óleo sobre lienzo,
46 x 38 cm.
144
143
1973, (fotografía en B/N).
73
Maria y el Biberón
1973, óleo (fotografía en B/N),
108 x 72 cm.





1973, óleo sobre contrachapado (fotografía en B/N),
53,5 x 51 cm.




122 x 200 cm.
Bibliografía: Diario Menorca, 08-10-1975 / Revista 
Guadalimar, nº 21, Dossier Marzo de 1977.
Exposiciones: Galerie Renou et Poyet, París, 1974 / Xª 




1973, óleo sobre aglomerado,
32,5 x 31 cm.
Bibliografía: Gazeta del Arte, 15-06-1973.
Exposiciones: Galerie Renou et Poyet, Paris, 1974.
150
Mondas de naranja
1973, óleo sobre aglomerado,
32,5 x 31 cm.
Bibliografía: Diario Mallorca 11-07-94.





1973, óleo sobre contrachapado,
45 x 40,5 cm.
Bibliografía: Gazeta del Arte, 15-06-1973.




1973, óleo sobre aglomerado,
32,5 x 31 cm.
Exposiciones: Galerie Renou et Poyet, Paris, 1974.
153
Bombilla y plato
1973, carboncillo sobre papel,
51 x 36,5 cm.
152
Pies
1973, óleo sobre aglomerado,
32,5 x 31 cm.
Bibliografía: Diario de Mallorca 11-09-1974.
Exposiciones: Galerie Renou et Poyet, Paris, 1974 / Miró 80 / 








1974, dibujo, carboncillo sobre papel,
36,5 x 31 cm.




Regalo “para la gran Juana”
1974, carboncillo pobre papel.
Juguetes y pan con chocolate
1974, temple al huevo sobre aglomerado (fotografía en B/N), 




1974, dibujo, carboncillo sobre papel,
180 x 120 cm.
158
Cordero de doce kilos
1974, carboncillo sobre papel,
80 x 132 cm.
Bibliografía: Diario de Mallorca 11-09-1974 / Gaceta del 
Arte, Noviembre de 1974 / 5 días, 20-12-1991.
Exposiciones: Gallery Marlborought, New York, 1974 /  









1974, temple al huevo sobre aglomerado, 





1974, temple al huevo sobre aglomerado (fotografía en B/N),
46 x 55 cm.
Exposiciones: Cross Section of Young Spanish Painting, 
Gallery Hasting, Spanih Institute New York, 1976 / Pintura 
Española de vanguardia, ACHNA, 1976.
163
Zapatillas de goma (preparatorio)
1974, dibujo, grafito, 




1974, temple al huevo sobre tabla (fotografía en B/N), 
16,5 x 13 cm.
165
Herramientas
1974, temple al huevo sobre aglomerado,
41 x 46 cm.
166
Palma de Ramos
1974, temple al huevo sobre aglomerado (fotografía en B/N),








1975, temple al huevo sobre aglomerado, 
116 x 89 cm.
Bibliografía: España medio siglo de Arte de Vanguardia, 
1939-1985, Vol. II.
Exposiciones: Realismo Español Contemporaneo (Itinerante), 




1975, temple al huevo sobre aglomerado, 
182 x 114 cm.
Bibliografía: Diario de Burgos, 04-04-1999.
Exposiciones: Galería Juana Mordó, Madrid, 1977 / Galería 





13 x 10,5 cm.
Bibliografía: Estudio comparado de los moluscos terrestres de 
Menorca, 1978.




1975, carboncillo sobre papel, 
220 x 158 cm.
Exposiciones: Galerie Etienne de Caussans, París, 1980 / 
Art. Cologne, Galería Juana Mordó, Madrid, 1984 / Centro 




María con ojos cerrados
1975, carboncillo sobre papel,
47 x 51 cm.
170
La Trenza 
(edición del artista 50 ejemplares + 5 P/A)
1975, aguafuerte sobre zinc (plancha 13 x 9,5 cm.), 
papel, 39 x 26 cm.
Bibliografía: La Brocha, Gijón, Mayo de 1987.
Exposiciones: Galería Juana Mordó, Madrid, 1977 / Caja de 
Ahorros Provincial de Zamora, Zamora, 1983 / Palau Solleric, 
Palma de Mallorca, Ésglesia del Roser, Ciutadella de Menorca, 
1ª Retrospectiva, 1986 / Galería Juana Mordó, Madrid, 1987 







1975, temple al huevo sobre tabla,
73 x 92 cm.
173
Caracoles en mi mesa
1975, acuarela sobre papel (fotografía en B/N),
25 x 37 cm.
175
Barquita
1975, temple al huevo barnizado sobre tabla,




1975, temple al huevo sobre tabla,
46 x 53 cm.
176
Hojas de chumbera
1975, temple al huevo sobre tabla,
46 x 53 cm.
177
Bolsa con higos
1975, temple al huevo sobre tabla,






1975, acuarela (fotografía en B/N), 
35 x 25,5 cm.
179
Casita de huerto
1975, temple al huevo sobre aglomerado (fotografía en B/N),




1975, temple al huevo sobre aglomerado (fotografía en B/N), 
46 x 53 cm.
181
85
La mano izquierda de Pau Faner
1975, carboncillo y tinta china, 
35 x 26 cm.
Bibliografía: Revista Guadalimar nº15, Dossier Marzo de 1977.
183
Dos caracoles y lápiz
1975, acuarela (fotografía en B/N).
Bibliografía: Guidepost, 25-03-1977 / Revista Guadalimar 











1975, temple al huevo, 
74 x 92 cm.
Bibliografía: Guadalimar nº 15, Marzo de 1977 / Canal 2, Arts 
Plastiques Espagne, 15-04-1977 / Cambio 16, 4 de Abril de 
1977 / Blanco y Negro, 27 de Abril de 1977 / Enciclopedia de 
Artistas Baleares, 1998.
Exposiciones: Galería Juana Mordó, Madrid, 1977.
87
Conchas
1975, acuarela sobre papel, 
10,5 x 10,5 cm.





Desayuno con ensaimada (estudio)
1975, dibujo sobre papel,
74 x 92 cm.




1975, temple al huevo sobre cartón, 
19 x 27 cm.
Bibliografía: Revista Guadalimar nº15, Dossier Marzo de 1977.





1975, temple al huevo sobre cartón,
30 x 38 cm.
Exposiciones: Galerie Etienne de Causans, París, 1980. 
89
Vaso de leche
1976, temple al huevo sobre cartón, 
29 x 37 cm.






1976, témpera sobre papel, 
26 x 22 cm.





1976, dibujo, carboncillo sobre tabla imprimada,
81 x 65 cm.
Bibliografía: Diario Pueblo, 13-04-1977.
Exposiciones: Galería Juana Mordó, Madrid, 1977 / Galería 
Fermín Echauri, Pamplona, 1985 / Fuandación Colegio del 
Rey, Alcalá de Henares, 1987.
192
Autorretrato
1976, carboncillo y óleo sobre tabla imprimada,
83 x 66 cm.
Exposiciones: Galería Juana Mordó, Madrid, 1977.
193
Autorretrato
1976, temple al huevo sobre tabla.
Bibliografía: Arte-Guía nº27, Mayo de 1977 / Revista 
Guadalimar nº15, Dossier Marzo de 1977.






 (edición de Guadalimar 200 ejemplares + 20 P/A)
1976, aguafuerte (plancha, 32,5 x 24,5 cm.), 
papel, 65 x 50 cm.
Exposiciones: Galería Juana Mordó, Madrid, 1977 / 
Fundación Colegio del Rey, Alcalá de Henares, 1987 / Cartel 
concierto Lluis Llac, Vitoria, 31-01-2006.
195
Confituras
1976, temple al huevo, 
53 x 46 cm.
Exposiciones: Galería Juana Mordó, Madrid, 1977.
197
Mano con cigarrillo
1976, temple al huevo sobre papel, 
39 x 34 cm.
Bibliografía: Revista Guadalimar nº 15, Dossier Marzo de 
1977 / Diario de Mallorca 28 de Septiembre de 1979 / Jano, 
Barcelona, Octubre de 1979.







1976, temple al huevo y óleo sobre tabla, 
92 x 115 cm.
Bibliografía: Revista Guadalimar, Octubre de 1980 / Revista 
de las Artes Visuales nº22, Marzo de 1982. Exposiciones: 
Galería Juana Mordó, Madrid, 1977.
200
Gafas submarinas (estudio)
1976, técnica mixta sobre papel,
74 x 93 cm.
Exposiciones: Galería Juana Mordó, Madrid, 1977.
198
Casa con dos pinos (estudio)
1976, temple al huevo sobre cartón, 
14 x 19,5 cm.
Bibliografía: Revista Guadalimar nº 15, Dossier Marzo de 
1977 / Arte-Guía nº 27, Mayo de 1977. 
Exposiciones: Galería Juana Mordó, Madrid, 1977.
199
93
Casa con dos pinos
1976, temple al huevo sobre tabla, 
92 x 115 cm.
Exposiciones: Toni Xuclá, 1976 / Juana Mordó, Madrid, 1977 / 





1976, temple al huevo sobre aglomerado, 
74 x 93 cm.
Bibliografía: Revista de Banyoles, Marzo de 1980 / La 
Vanguardía, 20-07-1980.
Exposiciones: Galería Juana Mordó, Madrid, 1977 / Galerie 
Etienne de Causans, París, 1980 / Museo d´art contemporani 




1976, temple al huevo y óleo sobre tabla, 
46 x 56 cm.






1976, carboncillo sobre papel.
Exposiciones: Sala Pelaires, Palma, 1979.
204





1976, temple al huevo sobre tabla, 
63 x 83 cm.
Bibliografía: Revista Guadalimar nº15, Dossier, Marzo de 1977.
Exposiciones: Galería Juana Mordó, Madrid, 1977.
207





1977, temple al huevo sobre papel, 
61 x 74 cm.
Exposiciones: Galería Juana Mordó, Naturalezas, Madrid, 
1977 / Museo de Arte Contemporáneo, Madrid / Galerie 
Etienne de Causans, París, 1980 / Galleria Montebello,
 Milán, 1981 / Casa Parés , Barcelona, 20-11-1988.
Oli agua con higos
1977, acuarela sobre papel (fotografía en B/N), 
35 x 32 cm.
Bibliografía: Revista Dunia, 11-04-1988
Exposiciones: Galería Fermín Echaure, Pamplona, 1985 / 




1977, acuarela sobre papel (fotografía en B/N), 
13 x 19 cm.





1977, temple al huevo sobre tabla, 
61 x 74 cm.
Exposiciones: Galería Juana Mordó, Madrid, 1977 / Galería 
Christel-Stockholm, 1977 / Galería Mun, Bilbao, 1979.
211
Pastas de té y martillo
1977, técnica mixta sobre aglomerado, 
46 x 55 cm.
Exposiciones: Galerie Etienne de Causans, París, 1977 / 




1977, acuarela y tinta sobre papel, 
30 x 25 cm.




María en el agua
1977, temple al huevo sobre tabla (fotografía en B/N), 
114 x 182 cm.
Exposiciones: Premio Cáceres de Pintura, 1981 / Museo 





Mesa con cafetera (desayuno III)
1978, carboncillo, tinta y pastel sobre papel,
72 x 102 cm.
217
Pintor y modelo (desayuno II)
1978, carboncillo y temple de cola sobre papel, 
72 x 102 cm.
216
María con servilleta (desayuno I)
1978, carboncillo sobre papel imprimado, 






1978, acuarela sobre papel,
33 x 40,5 cm.




1978, acuarela sobre papel
Bibliografía: Diario Baleares, especial, 30-09-1979
Exposiciones: Sala Pelaires, Palma, 1979 / Casa Benalcazar, 
Quito, 1980.
220
Pastel sobre fondo oscuro
1978, técnica mixta sobre aglomerado, 
35 x 27 cm.





1978, técnica mixta (fotografía en B/N), 
33 x 41 cm.
Exposiciones: Galería Cambio, Madrid, 1977.
221
“Croissant”
1978, carboncillo sobre tabla, 
15 x 16 cm.




25 x 24 cm.







1978, acuarela sobre papel.
226
1978, tintas sobre papel Kraft.
225
Autorretrato
1978, temple al huevo sobre tablex,







1978, carboncillo sobre papel,
100 x 70 cm.






1978, técnica mixta sobre aglomerado,




1978, carboncillo, tinta blanca y pastel sobre papel Kraft, 
120 x 100 cm.
Exposiciones: Galerie Etienne de Causans, París, 1980.
232
Brocha
1978, acuarela sobre papel,
16,5 x 25 cm.









1978, técnica mixta sobre papel (fotografía en B/N),
26 x 25 cm.





Huevera, cuchara y babero
1978, temple al huevo sobre tabla, 
33 x 41 cm.




1978, acuarela sobre papel,
33 x 22 cm.
Exposiciones: Galería Leandro Navarro, Madrid, 1982 / Casa 
del Cordón, Caja de Burgos, Burgos, 1999.
236
Anémona y colilla
1978, acuarela sobre papel (fotografía en B/N),





1978, acuarela sobre papel,
33 x 22 cm.
Exposiciones: Galería Mun, Bilbao 1979 / Galería Leandro 







1979, técnica mixta sobre papel, 
41 x 33 cm.
Exposiciones: Galerie Etienne de Causans, París, 1980.
238
María con sandía
1979, temple al huevo sobre aglomerado, 
100 x 81 cm.
Exposiciones: Galerie Etienne de Causans, París, 1980.
240
María con libreta
1979, temple al huevo sobre aglomerado, 
65 x 54 cm.




1979, temple al huevo sobre aglomerado,
41 x 33 cm.






1979, técnica mixta sobre papel, 
41 x 33 cm.
Exposiciones: Galería Juana Mordó, Madrid, 1983 / Palau 
Solleric, Palma de Mallorca, Ésglesia del Roser, Ciutadella 
de Menorca, 1ª Retrospectiva, 1986 / Casa del Cordón, Caja 
Burgos, Burgos, 1999.
243
María con los ojos cerrados
1979, carboncillo sobre papel, 
41 x 33 cm.
Bibliografía: Diario el País, 22-01-1983
Exposiciones: Galería Juana Mordó, Madrid, 1983 / Palau 
Solleric, Palma de Mallorca, Ésglesia del Roser, Ciutadella de 
Menorca, 1ª Retrospectiva, 1986.
242
109
María de perfil con pendientes
1979, aguada sobre papel,
41 x 33 cm.
Bibliografía: Matías Quetglas, Aforismos, 1983.
Exposiciones: Caja de Ahorros Provincial de Zamora, Zamora, 




1979, técnica mixta sobre papel,
41 x 33 cm.
245






1979, temple al huevo sobre tabla, 
89 x 120 cm.
Bibliografía: Diario Menorca, 22-05-1981.
Exposiciones: Galleria Montebello, Milán, 1981.
247
María con churro
1979, carboncillo sobre papel,
36,5 x 51 cm.
249
María bebiendo café
1979, técnica mixta, 
36,5 x 51 cm.
Bibliografía: Le Figaro 22-02-1980 / La Brocha, Gijón, Marzo 
de 1987.






1979, técnica mixta sobre papel,
72 x 102 cm.
Exposiciones: Galerie Etienne de Causans, París, 1980.
252
Mano con pincel
1979, acuarela y grafito,
35 x 50 cm.
251
Mi mano sudada






1979, carboncillo sobre papel,
70 x 73 cm.





María de espaldas con trenza
1979, técnica mixta sobre papel,
56 x 51 cm.
254
María con espejo
1979, técnica mixta sobre papel,
55 x 50,5 cm.
Bibliografía: Revista Guadalimar, 1980 / Matías Quetglas, 
Aforismos, 1983.
Exposiciones: Caja de Ahorros Provincial de Zamora, Zamora, 
1983 / Galería Fermín Echauri, Pamplona, 1985 / Fundación 
Colegio del Rey, Alcalá de Henares, 1987 / Casa del Cordón, 




1979, carboncillo sobre papel,
70 x 48,5 cm.
Exposiciones: Galerie Etienne de Causans, París, 1980.
258
María peinándose
1979, temple al huevo sobre aglomerado,
55 x 46 cm.





María con gafas y mano en el pecho
1979, acuarela sobre papel,
28 x 26 cm.
Exposiciones: Galerie Etienne de Causans, París, 1980 / Caja 
de Ahorros Provincial de Zamora, Zamora, 1983 / Galería 




1979, carboncillo sobre papel,
50 x 65 cm.
Bibliografía: Diario Menorca, 06-03-1983.
Exposiciones: Galerie Etienne de Causans, París, 1980 / 
Galería Retxa, Ciutadella, 1983 / Palau Solleric, Palma de 
Mallorca, Ésglesia del Roser, Ciutadella de Menorca, 1ª 
Retrospectiva, 1986.
259
María sentada en taburete
1979, sanguina, sepia y carboncillo sobre papel,
100 x 70 cm.
Exposiciones: Galería Fermín Echauri, Pamplona, 1985.
261
Pintor de espaldas
1979, temple al huevo sobre aglomerado,
120 x 100 cm.
Bibliografía: Revista Lui, 1981.
Exposiciones: Galería Mun, Bilbao, 1979 / Caja de Ahorros 
Probincial de Zamora, Zamora, 1983 / Galería Juana Mordó, 





1979, técnica mixta sobre papel,
25 x 19 cm.
Exposiciones: Galerie Etienne de Causans, París, 1980.
263
María con teléfono




María con los brazos cruzados
1979, temple al huevo sobre aglomerado,
80 x 65 cm.




1979, aguada sobre papel, 
33 x 23 cm.




1979, aguada sobre papel, 
33 x 21 cm.
Exposiciones: Caja de Ahorros Provincial de Zamora, Zamora, 




María de la escoba
1979, carboncillo y sepia sobre papel, 
100 x 70 cm.






1979, acuarela sobre papel,




12 x 16 cm.






1979, acuarela y tinta sobre papel,
10,5 x 34 cm.
Exposiciones: Galerie Etienne de Causans, París, 1980.
271
Croissant
1979, acuarela? sobre papel.
270
120
Flautista sentado y bailarina
1980, tinta negra y blanca sobre papel,
180 x 108 cm.
Exposiciones: Galerie Etienne de Causans, París, 1980.
272
María bailando
1980, tinta negra y blanca sobre papel,





1980, tinta negra y blanca sobre papel de color,




1980, técnica mixta sobre papel, 
116 x 89 cm.
Bibliografía: Revista Guadalimar, Octubre, 1980 / Diario 
Menorca, 06-11-1985.
277
Retrato de Carlos Bustelo





1980, técnica mixta sobre papel, 
32 x 22 x 14 cm.
Bibliografía: Revista Lui, Junio de 1981.
Exposiciones: I Bienal Nacional de las Artes plásticas, 1983 
/ Palau Solleric, Palma de Mallorca, Ésglesia del Roser, 
Ciutadella de Menorca, 1ª Retrospectiva, 1986 / Fundación 






1980, temple al huevo, 
83 x 123 cm.
Bibliografía: El País Semanal, 22-02-1981 / Última Hora, 
22-07-1981 / Diario el País, 19 de Febrero de 1983 / Revista 
Vardar, Agosto de 1983.
Exposiciones: Fundación Colegio del Rey, Alcalá de Henares, 
1987 / Casa del Cordón, Caja de Burgos, Burgos, 1999.
279
El joven pintor
1980, temple al huevo barnizado sobre aglomerado, 
81 x 100 cm.
Bibliografía: El Correo de Andalucía, 19-02-1989.
Exposiciones:  I Bienal Nacional de las Artes plásticas, 1983 
/ Galería Juana Mordó, Madrid, 1983 / Palau Solleric, Palma 






Dos peras y uvas
1980, técnica mixta y collage sobre papel grapado a tablex, 
14,8 x 18 cm.







1981, temple al huevo sobre tabla,
49 x 43 cm.
Exposiciones: Caja de Ahorros Provincial de Zamora, Zamora, 
1983 / Palau Solleric, Palma de Mallorca, Ésglesia del Roser, 
Ciutadella de Menorca, 1ª Retrospectiva, 1986 / Fundación 
Rodríguez Acosta, Granada, 1988.
282
Flores de tela (preparatorio)
1981, técnica mixta sobre papel,
49 x 43 cm.
Exposiciones: Caja de Ahorros Provincial de Zamora, Zamora, 
1983 / Palau Solleric, Palma de Mallorca, Ésglesia del Roser, 
Ciutadella de Menorca, 1ª Retrospectiva, 1986 / Fundación 
Rodríguez Acosta, Granada, 1988.
281
Florero
1981, acuarela sobre papel,
27 x 22 cm.
Exposiciones: Palau Solleric, Palma de Mallorca, Ésglesia del 






1981, acuarela sobre papel,
27 x 22 cm.
Exposiciones: I Bienal Nacional de las Artes plásticas, 1983 
/ Caja de Ahorro de Zamora, Zamora, 1983 / Palau Solleric, 
Palma de Mallorca, Ésglesia del Roser, Ciutadella de Menorca, 
1ª Retrospectiva, 1986.
284
1981, acuarela y pastel sobre papel,
35 x 27 cm.
Exposiciones: Galleria Montebello, Milán, 1981.
285





1981, acuarela sobre papel.
287
 
1981, acuarela sobre papel.
288
127
1981, acuarela sobre papel.
289
1981, acuarela sobre papel.





1981, temple al huevo sobre papel,
55,5 x 41 cm.
Bibliografía: Revista Lui, Junio de 1981 / Prospettive d´Arte, 
01-06-1988.
Exposiciones: Galleria Montebello, Milán, 1981 / Galleria 
Appiani Arte Trentadue, Milán, 1988.
291
La mano
1981, acuarela sobre papel,
23 x 31 cm.




1981, acuarela sobre papel,
31,3 x 23 cm.











1981, técnica mixta sobre papel,
160 x 81 cm.
Bibliografía: Revista Lui, Junio de 1981 / Diario el País,
 28-11-1981 / Última Hora de Mallorca, 13-02-1986 / 
Agenda Cultural, Comunidad de Madrid, 1987.
Exposiciones:  I Bienal Nacional de las Artes Plásticas, 1983 
/ Palau Solleric, Palma de Mallorca, Ésglesia del Roser, 
Ciutadella de Menorca, 1ª Retrospectiva, 1986 / Fundación 
Colegio del Rey, Alcalá de Henares, 1987.
294
1981, acuarela y carboncillo sobre papel.
Bibliografía: Revista Lui, Junio de 1981.
296
130
Naturaleza muerta con barquito
1982, acrílico,
19 x 34 cm.
Exposiciones: Galería Fermín Echauri, Pamplona, 1985.
297
Frutas
1982, acuarela sobre papel.
Bibliografía: La Minyonia d´un infant orat de Llorenç River.
298
Pintor dominical
1982, temple al huevo sobre tabla,
81 x 122 cm.
Bibliografía: Diario Menorca, 16-02-1983 / Revista Goya, 
Abril de 1983 / La Voz de Asturias, 19 de Abril de 1987 / 
Enciclopedia de artistas Baleares, 1998.
Exposiciones: Galería Juana Mordó, Madrid, 1983 / Caja de 
Ahorros Provincial de Zamora, Zamora, 1983 / Palau Solleric, 
Palma de Mallorca, Ésglesia del Roser, Ciutadella de Menorca, 
1ª Retrospectiva, 1986 / Fundación Colegio del Rey, Alcalá 
de Henares, 1987 / Museo de Bellas Artes, Asturias, 1987 / 







1982, pastel sobre papel,
80 x 180 cm.
Bibliografía: Revista Lui, Junio de 1981 / Diario Ya,  
Mayo de 1985.
Exposiciones: Facultad de Bellas Artes, Madrid, 1981 / Galería 




1982, técnica mixta sobre papel,
49 x 62 cm.
Bibliografía: Diario de Burgos, 08-02-1999.
Exposiciones: Galería Juana Mordó, Madrid, 1983 / Palau 
Solleric, Palma de Mallorca, Ésglesia del Roser, Ciutadella de 
Menorca, 1ª Retrospectiva, 1986 / Casa del Cordón, Caja de 
Burgos, Burgos, 1999 / Galería Helga de Alvear, Madrid.
301
Desnudo cenital
1982, pastel sobre papel,
109 x 176 cm.
Exposiciones: Palau Solleric, Palma, 1986 / Fundación Colegio 
del Rey, Alcalá de Henares, 1987 / Casa del Cordón, Caja de 
Burgos, Burgos, 1999 / La Plenitud, 3ª Retrospectiva, 1996-
2006, Ciutadella de Menorca, Sala d`Exposicions, El Roser y 
Sala de cultura “Sa Nostra”, Maó, Museo de Menorca y Sala de 






Vino y flores de papel
1982, carboncillo y pastel sobre papel,
100 x 70 cm.
Bigliografía: Cambio 16, 31-01-1983.




1982, carboncillo y pastel sobre papel,
80 x 100 cm.
Bibliografía: Última hora de Menorca, 21-01-1983.
Exposiciones: Galería Juana Mordó, Madrid, 1983 / Galería 
Heller, Madrid, 1983 / Galería Fermín Echauri, Pamplona, 
1985 / Palau Solleric, Palma de Mallorca, Ésglesia del Roser, 
Ciutadella de Menorca, 1ª Retrospectiva, 1986 / Fundación 
Colegio del Rey, Alcala de Henares, 1987.
304






1982, carboncillo y pastel sobre papel,
131 x 88 cm.
Bibliografía: Cinco Días, 20-01-1983 / Diario Pueblo, 21-01-
1983  / Última Hora de Menorca, 21-01-1983 / El Europeo, 
nº 995, 08-02-1983 /  El Iris, 16-01-1986 / El Correo de 
Andalucía, 19-02-1982 / La Veu de Menorca, 08-04-1999.
Exposiciones: Galería Juana Mordó, Madrid, 1983 / Caja de 
Ahorros de Zamora, Zamora, 1983 / Galería Fermín Echauri, 
Pamplona, 1985 / Palau Solleric, Palma de Mallorca, Ésglesia 
del Roser, Ciutadella de Menorca, 1ª Retrospectiva, 1986.
306
1982, técnica mixta sobre papel.
307
Manzana mordida
1982, dibujo, grafito sobre papel,
100 x 70 cm.
Bibliografía: Diario 16, 19-01-1983 / Guía del ocio, Madrid, 
24-01-1983 / Guidespot, Febrero de 1983 / Diario de Navarra, 
14 de Marzo de 1985 / Diario de León, 1 de Mayo de 1983.
Exposiciones:  Ahorros de Zamora, Zamora, 1983 / Galería 
Maese Nicolas, León, 1983 / Galería Juana Mordó, Madrid, 
1983 / Galería Fermín Echauri, Pamplona, 1985 / Palau 
Solleric, Palma de Mallorca, Ésglesia del Roser, Ciutadella de 
Menorca, 1ª Retrospectiva, 1986 / Fundación Colegio del Rey, 





El paraguas y la boina
1982, técnica mixta,
29 x 57 cm.
Exposiciones: Galería Fermín Echauri, Pamplona, 1985.
309
Gran desnudo
1982, carboncillo y tiza sobre papel,
109 x 176 cm.
Bibliografía: Diario El País, 27-07-1987.
Exposiciones: Palau Solleric, Palma, 1986 / Fundación Colegio 
del Rey, Alcalá de Henares, 1987.
310
María “Dandy”
1982, temple al huevo sobre tabla,
180 x 110 cm.
Bibliografía: Última Hora de Menorca, 21-01-1983 / Diario 
de Navarra, 9 de Marzo de 1985.
Exposiciones: Caja de Ahorros Provincial de Zamora, Zamora, 
1983 / Art-Cologne, Colonia, Juana Mordó, 1984 / Galería 
Fermín Echauri, Pamplona, 1985 / Fundación Colegio del Rey, 





El pintor y la modelo
1982, temple al huevo,
63 x 112 cm.
Bibliografía: Arte y Parte, nº 1, Marzo de 1996.
Exposiciones: Sala Pelaires, Palma, 1982 / Palau Solleric, 




1982, carboncillo y pastel sobre papel,
88 x 130 cm.
Bibliografía: Última Hora de Menorca, 21-01-1983 / Diario 
El País, 22-01-1983 / Revista Lluc nº 727, Mallorca.
Exposiciones: Galería Juana Mordó, Madrid, 1983 / Caja 
de Ahorros Provincial de Zamora, Zamora, 1983 / Galería 
Fermín Echauri, Pamplona, 1985 / Palau Solleric, Palma 
de Mallorca, Ésglesia del Roser, Ciutadella de Menorca, 1ª 
Retrospectiva, 1986 / Fundación Colegio del Rey, Alcalá de 
Henares, 1987.
313
1982, carboncillo y pastel sobre papel.
Bibliografía: Diario 16, 19-01-1983 / Cambio 16, 31-01-1983 
/ Diario Menorca, 16-02-1983










Doble Filo (75 ejemplares numerados + 7 P/A)
1982, aguafuerte, punta seca, 
(plancha de cobre, 11,5 x 29,5 cm. en tinta negra)
 estampado en papel Arches, 14 x 40,5 cm.
Bibliografía: J. Miguel Ullán
Exposiciones: Galería Estampa, Madrid, 1983 / Caja de 
Ahorros Provincial de Zamora, Zamora, 1983 / Palau Solleric, 
Palma de Mallorca, Ésglesia del Roser, Ciutadella de Menorca, 
1ª Retrospectiva, 1986 / Fundación Colegio del Rey, Alcalá de 
Henares, 1987.
Doble Filo (75 ejemplares numerados + 7 P/A)
1982, aguafuerte, punta seca, 
(plancha de cobre, 11,5 x 29,5 cm. en tinta negra)
 estampado en papel Arches, 14 x 40,5 cm.
Bibliografía: J. Miguel Ullán
Exposiciones: Galería Estampa, Madrid, 1983 / Caja de 
Ahorros Provincial de Zamora, Zamora, 1983 / Palau Solleric, 
Palma de Mallorca, Ésglesia del Roser, Ciutadella de Menorca, 
1ª Retrospectiva, 1986 / Fundación Colegio del Rey, Alcalá de 
Henares, 1987.
Doble Filo (75 ejemplares numerados + 7 P/A)
1982, aguafuerte, punta seca, 
(plancha de cobre, 11,5 x 29,5 cm. en tinta negra)
 estampado en papel Arches, 14 x 40,5 cm.
Bibliografía: J. Miguel Ullán
Exposiciones: Galería Estampa, Madrid, 1983 / Caja de 
Ahorros Provincial de Zamora, Zamora, 1983 / Palau Solleric, 
Palma de Mallorca, Ésglesia del Roser, Ciutadella de Menorca, 








Doble Filo (75 ejemplares numerados + 7 P/A)
1982, aguafuerte, punta seca, 
(plancha de cobre, 11,5 x 29,5 cm. en tinta negra)
 estampado en papel Arches, 14 x 40,5 cm.
Bibliografía: J. Miguel Ullán
Exposiciones: Galería Estampa, Madrid, 1983 / Caja de 
Ahorros Provincial de Zamora, Zamora, 1983 / Palau Solleric, 
Palma de Mallorca, Ésglesia del Roser, Ciutadella de Menorca, 
1ª Retrospectiva, 1986 / Fundación Colegio del Rey, Alcalá de 
Henares, 1987.
Doble Filo (75 ejemplares numerados + 7 P/A)
1982, aguafuerte, punta seca, 
(plancha de cobre, 11,5 x 29,5 cm. en tinta negra)
 estampado en papel Arches, 14 x 40,5 cm.
Bibliografía: J. Miguel Ullán
Exposiciones: Galería Estampa, Madrid, 1983 / Caja de 
Ahorros Provincial de Zamora, Zamora, 1983 / Palau Solleric, 
Palma de Mallorca, Ésglesia del Roser, Ciutadella de Menorca, 
1ª Retrospectiva, 1986 / Fundación Colegio del Rey, Alcalá de 
Henares, 1987.
Doble Filo (75 ejemplares numerados + 7 P/A)
1982, aguafuerte, punta seca, 
(plancha de cobre, 11,5 x 29,5 cm. en tinta negra)
 estampado en papel Arches, 14 x 40,5 cm.
Bibliografía: J. Miguel Ullán
Exposiciones: Galería Estampa, Madrid, 1983 / Caja de 
Ahorros Provincial de Zamora, Zamora, 1983 / Palau Solleric, 
Palma de Mallorca, Ésglesia del Roser, Ciutadella de Menorca, 








Doble Filo (75 ejemplares numerados + 7 P/A)
1982, aguafuerte, punta seca, 
(plancha de cobre, 11,5 x 29,5 cm. en tinta negra)
 estampado en papel Arches, 14 x 40,5 cm.
Bibliografía: J. Miguel Ullán
Exposiciones: Galería Estampa, Madrid, 1983 / Caja de 
Ahorros Provincial de Zamora, Zamora, 1983 / Palau Solleric, 
Palma de Mallorca, Ésglesia del Roser, Ciutadella de Menorca, 
1ª Retrospectiva, 1986 / Fundación Colegio del Rey, Alcalá de 
Henares, 1987.
Doble Filo (75 ejemplares numerados + 7 P/A)
1982, aguafuerte, punta seca, 
(plancha de cobre, 11,5 x 29,5 cm. en tinta negra)
 estampado en papel Arches, 14 x 40,5 cm.
Bibliografía: J. Miguel Ullán
Exposiciones: Galería Estampa, Madrid, 1983 / Caja de 
Ahorros Provincial de Zamora, Zamora, 1983 / Palau Solleric, 
Palma de Mallorca, Ésglesia del Roser, Ciutadella de Menorca, 
1ª Retrospectiva, 1986 / Fundación Colegio del Rey, Alcalá de 
Henares, 1987.
Doble Filo (75 ejemplares numerados + 7 P/A)
1982, aguafuerte, punta seca, 
(plancha de cobre, 11,5 x 29,5 cm. en tinta negra)
 estampado en papel Arches, 14 x 40,5 cm.
Bibliografía: J. Miguel Ullán
Exposiciones: Galería Estampa, Madrid, 1983 / Caja de 
Ahorros Provincial de Zamora, Zamora, 1983 / Palau Solleric, 
Palma de Mallorca, Ésglesia del Roser, Ciutadella de Menorca, 





Homenaje a Juan Ramón Jiménez
(edición del artista, 70 ejemplares + 7 P/A)
1982, aguafuerte, punta seca, (plancha, 39,5 x 17,5 cm.)
papel, 42,5 x 62 cm.
Bibliografía: Diario de Menorca, 06-03-1983.
Exposiciones: Caja de Ahorros Provincial de Zamora, Zamora, 
1983 / Fundación Colegio del Rey, Alcalá de Henares, 1987.
325
Las Sienes 
(edición del artista, 50 ejemplares  + 5 P/A)
1982, aguafuerte, punta seca, (plancha, 28 x 19,5 cm.)
papel, 28 x 32 cm.
Exposiciones: Caja de Ahorros Provincial de Zamora, Zamora, 




(edición del artista, 70 ejemplares  + 7 P/A)
1982, aguafuerte, punta seca sobre formica,
(plancha, 4,5 x 7,5 cm.)
papel, 16 x 21 cm.
Exposiciones: Caja de Ahorros Provincial de Zamora, Zamora, 
1983 / Fundación Colegio del Rey, Alcalá de Henares, 1987.
326
Pintor y Musa
(edición del artista, 50 ejemplares  + 5 P/A)
1982, aguafuerte, punta seca sobre formica,
(plancha, 24 x 22 cm.)
papel, 37 x 35 cm.
Exposiciones: Caja de Ahorros Provincial de Zamora, Zamora, 
1983 / Palau Solleric, Palma de Mallorca, Ésglesia del Roser, 
Ciutadella de Menorca, 1ª Retrospectiva, 1986 / Fundación 
Colegio del Rey, Alcalá de Henares, 1987-1986 / Fundación 





1982, aguafuerte, punta seca (plancha, 7 x 4 cm.)




1983, dibujo, grafito sobre papel,
112 x 63 cm.
Exposiciones: Palau Solleric, Palma de Mallorca, Ésglesia del 




76 x 55 cm.






1983, acrílico sobre contrachapado,
57 x 72 cm.
Exposiciones: Galería Fermín Echauri, Pamplona, 1985.
331
En la chopera
1983, técnica mixta sobre papel,
65 x 40 cm.
Exposiciones: Galería Fermín Echauri, Pamplona, 1985 
/ Palau Solleric, Palma de Mallorca, Ésglesia del Roser, 
Ciutadella de Menorca, 1ª Retrospectiva, 1986 / Fundación 
Colegio del Rey, Alcalá de Henares, 1987.
332
El pino grande
1983, carboncillo y pastel sobre papel,
198 x 110 cm.
Bibliografía: Burgos, Siete Días, 06-02-1999.
Exposiciones: Galería Juana Mordó, Madrid, 1983 / Santillana 
del Mar, Santander, 1986 / Centro Cultural de la Villa, 
Madrid, 1986 / Palau Solleric, Palma de Mallorca, Ésglesia 
del Roser, Ciutadella de Menorca, 1ª Retrospectiva, 1986 
/ Fundación Colegio del Rey, Alcalá de Henares, 1987 / 







1983, técnica mixta sobre papel, 
18 x 27 cm.
334
1983, técnica mixta sobre papel.
335
Pareja bailando
1983, óleo sobre tabla,
50 x 40 cm.
Bibliografía: Época, 20-07-1987.
Exposiciones: Galería Fermín Echauri, Pamplona, 1985 
/ Palau Solleric, Palma de Mallorca, Ésglesia del Roser, 
Ciutadella de Menorca, 1ª Retrospectiva, 1986 / Fundación 








1983, acrílico sobre tabla,
20 x 27 cm.
Bibliografía: Suma Artis, 1992.
Exposiciones: Palau Solleric, Palma de Mallorca, Ésglesia 
del Roser, Ciutadella de Menorca, 1ª Retrospectiva, 1986 / 
Fundación Colegio del Rey, Alcalá de Henares, 1987.
337
1983, acrílico sobre tabla.
338
Uvas negras
1983, acrílico sobre tabla,
29 x 24 cm.
Exposiciones: Palau Solleric, Palma, 1986 / Fundación Colegio 







1983, técnica mixta sobre papel.
340
Niño con abanico
1983, técnica mixta y grafito,
30 x 23 cm.
Bibliografía: Revista Vardar, nº 16, Sep-Oct. 1983 / Diario 
El País, 02-10-1983.
Exposiciones: Galería Fermín Echauri, Pamplona, 1985.
341




1983, acuarela sobre papel,
17 x 27 cm.






1984, acuarela sobre papel,
17 x 27 cm.
Exposiciones: Palau Solleric, Palma de Mallorca, Ésglesia 
del Roser, Ciutadella de Menorca, 1ª Retrospectiva, 1986 / 





Cabeza de María 
(edición del artista, 50 ejemplares  numerados)
1984, aguafuerte, punta seca, (plancha, 15,5 x 11,5 cm.)
papel, 39 x 26 cm.
Exposiciones: Fundación Colegio del Rey, Alcalá de 
Henares, 1987.
345
María de perfil con pelo suelto
(edición del artista, 50 ejemplares  + 5 P/A)
1984, aguafuerte, punta seca, (plancha, 10,5 x 7,5 cm.)
papel, 26 x 20 cm.




 (edición del museo Español de Arte 
Contemporaneo, 45 ejemplares + 4 P/A)
1984, aguafuerte, punta seca sobre tablex,
(plancha, 46,5 x 33 cm.)
papel, 75 x 54,5 cm.
Bibliografía: Diario Ya, 26-06-1987
Exposiciones: Palau Solleric, Palma, 1986 / Fundación Colegio 






(edición del artista, 50 ejemplares  + 5 P/A)
1984, aguafuerte, punta seca, (plancha, 20 x 17,5 cm.) 
papel, 44 x 39 cm.
Bibliografía: Diario Menorca, 28-01-1983 / Diario La Nueva 
España, 12-04-87 / Revista Dunia, 01-02-88 / Diario El 
Mundo, 30-11-1998.
Exposiciones: Fundación Colegio del Rey, Alcalá de 
Henares, 1987.
348
El desayuno (prueba acuarelada)
1984, aguafuerte, punta seca,
44 x 39 cm.
349
El matrimonio Quetglas
1984, acrílico sobre aglomerado, 
92 x 85 cm.
Exposiciones: Galería Fermín Echauri, Pamplona, 1985 / 






(edición del artista, 70 ejemplares  + 7 P/A)
1984, aguafuerte, punta seca sobre formica,
(plancha, 7,5 x 4,5 cm.)
papel, 21 x 16 cm.




(edición del artista, 55 ejemplares  + 5 P/A)
1984, aguafuerte, punta seca sobre poliéster, 
(plancha, 54 x 28,5 cm.)
papel, 59 x 28,5 cm.
Bibliografía: La Provincia, Milán, 04-05-1988.
Exposiciones: IV Biennaleder Europäischen Grafike, Baden-
Baden, 1985 / Fundación Colegio del Rey, Alcalá de Henares, 
1987 / Calcografía Nacional, 1988 / Galleria Appiani Arte 
Trentadue, Milán, 1988 / Euroamericana de Grabado, A 
Coruña, 1989 / Madrid Prints, Madrid, 1989.
352
Gran escena pasional
1984, carboncillo y tiza sobre papel,
200 x 110 cm.
Bibliografía: Casa Viva, nº 45, Barcelona, Febrero de 1986.
Exposiciones: Palau Solleric, Palma de Mallorca, Ésglesia 
del Roser, Ciutadella de Menorca, 1ª Retrospectiva, 1986 / 
Fundación Colegio del Rey, Alcalá de Henares, 1987 /
Sala de Cultura “Sa Nostra”, Maó, Palma de Mallorca, Eivissa, 
Sala d`exposicions El Roser, Sala de Cultura “Sa Nostra”, 






(edición del artista sin editar)
1984, técnica mixta sobre poliéster y dos tintas,
(plancha, 33 x 22 cm.)
papel, 51 x 36 cm.
Exposiciones: Palau Solleric, Palma de Mallorca, Ésglesia 
del Roser, Ciutadella de Menorca, 1ª Retrospectiva, 1986 / 
Fundación Colegio del Rey, Alcalá de Henares, 1987.
354
El flautista
1984, litografía y colores, (plancha, 43 x 29 cm.)
70 x 50 cm.
Bibliografía: Edicción gráfica Dei Grecci, Roma.
355
Cabeza de caballo
(edición del artista, 45 ejemplares  + 4 P/A)
1984, aguafuerte, punta seca sobre formica,
(plancha, 7,5 x 4,5 cm.)
papel, 22 x 16 cm.







1984, acuarela sobre papel,
17 x 27 cm.
Exposiciones: Galería Fermín Echauri, Pamplona, 1985.
357
Las dos modelos
1984, acrílico sobre tabla,
122 x 160 cm.
Bibliografía: Diario La Nueva España, 05-04-1987 / Franco 
Dugo, “Incisione”, 1975-1990.
Exposiciones: Art Cologne, Colonia, Galería Juana Mordó, 
1984 / Fundación Colegio del Rey, Alcalá de Henares, 1987.
358
Dos mujeres
1984, técnica mixta sobre papel,
220 x 158 cm.





Frutero de vidrio verde
1984, acrílico sobre tabla,
19 x 40 cm.
Exposiciones: Galería Fermín Echauri, Pamplona, 1985.
360
Me acuerdo del mar
1984, acrílico sobre tabla,
33 x 41 cm.
Bibliografía: Panorama Diplomático, Diciembre de 1984.
Exposiciones: Palau Solleric, Palma de Mallorca, Ésglesia 
del Roser, Ciutadella de Menorca, 1ª Retrospectiva, 1986 
/ Fundación Colegio del Rey, Alcalá de Henares, 1987 / 
Felicitación de Navidad, AMPER, 1988.
361
Frutero cónico
1984, acrílico sobre tabla,
27 x 20 cm.
Bibliografía: Panorama Diplomático, Diciembre de 1984 / 
Revista Guadalimar, Febrero de 1986.
Exposiciones: Palau Solleric, Palma de Mallorca, Ésglesia 
del Roser, Ciutadella de Menorca, 1ª Retrospectiva, 1986 / 






1984, carboncillo sobre papel,
90 x 55 cm.
Bibliografía: Prospettive d´Arte, nº 90-91, Mayo de 1988.
Exposiciones: Palau Solleric, Palma de Mallorca, Ésglesia 
del Roser, Ciutadella de Menorca, 1ª Retrospectiva, 1986 / 
Fundación Colegio del Rey, Alcalá de Henares, 1987 / Galleria 
Appiani Arte Trentadue, Milán, 1988.
364
Zapatos de tacón
(edición del museo Español de Arte 
Contemporaneo, 80 ejemplares  + 8 P/A)
1984, aguafuerte, punta seca sobre formica,
(plancha, 26 x 27,5 cm.)
papel, 45,5 x 45,5 cm.
Exposiciones: Fundación Colegio del Rey, Alcalá de Henares, 





1984, aguafuerte, punta seca, (plancha, 10,5 x 7 cm.)





1984, carboncillo y sanguina sobre papel,
65 x 50 cm.
Exposiciones: Palau Solleric, Palma de Mallorca, Ésglesia del 









(edición del artista, 70 ejemplares  + 7 P/A)
1984, aguafuerte, punta seca sobre formica,
(plancha, 6,5 x 10,3 cm.)
papel, 19 x 22 cm.
Exposiciones: Palau Solleric, Palma de Mallorca, Ésglesia 
del Roser, Ciutadella de Menorca, 1ª Retrospectiva, 1986 / 
Fundación Colegio del Rey, Alcalá de Henares, 1987.
368
La familia del pintor
1984, carboncillo y pastel sobre papel, (fotografía en B/N),
78 x 128 cm.







(edición del artista, 75 ejemplares  + 7 P/A)
1984, aguafuerte, punta seca sobre formica,
(plancha, 3,5 x 6,2 cm.)
papel, 11 x 9,5 cm.




(edición del artista, 35 ejemplares  + 3 P/A)
1984, aguafuerte, punta seca sobre formica,
(plancha, 10 x 17,5 cm.)
papel, 25 x 27 cm.







(edición del artista, 75 ejemplares  + 7 P/A)
1984, aguafuerte, punta seca, (plancha, 7 x 10,5 cm.)
papel, 18 x 24 cm.
Exposiciones: Palau Solleric, Palma de Mallorca, Ésglesia 
del Roser, Ciutadella de Menorca, 1ª Retrospectiva, 1986 / 
Fundación Colegio del Rey, Alcalá de Henares, 1987.
372
Dos pies
(edición del artista, 75 ejemplares  + 7 P/A)
1984, aguafuerte, punta seca, (plancha, 10,5 x 7 cm.)
papel, 24 x 18 cm.
Exposiciones: Palau Solleric, Palma de Mallorca, Ésglesia 
del Roser, Ciutadella de Menorca, 1ª Retrospectiva, 1986 / 
Fundación Colegio del Rey, Alcalá de Henares, 1987.
374
Uvas Negras 
(edición del artista, 75 ejemplares  + 7 P/A)
1984, aguafuerte, punta seca sobre formica y dos tintas, 
(plancha, 24 x 22 cm.), (fotografía en B/N)
papel, 27 x 25 cm.
Bibliografía: Diario El País, 24-12-1987 / Arte 21-02-1988
Exposiciones: Galería Heller, Madrid 1984 / Fundación 





Pie con sombra a la izquierda
(edición del artista, 75 ejemplares  + 7 P/A)
1984, aguafuerte, punta seca sobre cobre, 
(plancha, 10,5 x 7 cm.)
papel, 24 x 18 cm.
Exposiciones: Palau Solleric, Palma de Mallorca, Ésglesia 
del Roser, Ciutadella de Menorca, 1ª Retrospectiva, 1986 / 
Fundación Colegio del Rey, Alcalá de Henares, 1987.
375
Pie y manos
(edición del artista, 75 ejemplares  + 7 P/A)
1984, aguafuerte, punta seca sobre zinc, (plancha, 10,5 x 7 cm.)
papel, 24 x 18 cm.
Exposiciones: Palau Solleric, Palma de Mallorca, Ésglesia 
del Roser, Ciutadella de Menorca, 1ª Retrospectiva, 1986 / 
Fundación Colegio del Rey, Alcalá de Henares, 1987.
376
Pie Botticelli
(edición del artista, 75 ejemplares  + 7 P/A)
1984, aguafuerte, punta seca sobre formica, 
(plancha, 7,5 x 4,5 cm.)
papel, 24 x 18 cm.
Exposiciones: Palau Solleric, Palma de Mallorca, Ésglesia 
del Roser, Ciutadella de Menorca, 1ª Retrospectiva, 1986 / 





Mujer y muerte pintora
1984, grafito sobre papel,
23 x 23 cm.
Exposiciones: Galería Fermín Echauri, Pamplona, 1985 
/ Palau Solleric, Palma de Mallorca, Ésglesia del Roser, 
Ciutadella de Menorca, 1ª Retrospectiva, 1986.
378
Escena galante en el campo
1984, técnica mixta sobre papel,
32 x 33 cm.
Exposiciones: Galería Fermín Echauri, Pamplona, 1985 
/ Palau Solleric, Palma de Mallorca, Ésglesia del Roser, 
Ciutadella de Menorca, 1ª Retrospectiva, 1986.
379
Pareja sentada
1984, grafito sobre papel teñido,
32 x 32 cm.





Tarde en la charca
1984, temple y óleo sobre tabla,
122 x 121 cm.
Bibliografía: V ciclo de conferencias, Aproximación al Arte 
Contemporáneo, Casa del Cordón, 16-03-1999.
Exposiciones: Palau Solleric, Palma de Mallorca, Ésglesia 
del Roser, Ciutadella de Menorca, 1ª Retrospectiva, 1986 
/ Fundación Colegio del Rey, Alcalá de Henares, 1987 / 
Ayuntamiento de Hamburgo, Itenerante, 1991 / Casa del 
Cordón, Caja de Burgos, Burgos, 1999.
381
Vino tinto
1984, técnica mixta sobre tabla,
122 x 121 cm.
Bibliografía: Panorama Diplomático, Diciembre de 1984 / El 
Punto, 15 de Mayo de 1987, Diario Menorca, 03-06-1989.
Exposiciones: Església del Roser, Ciutadella, 1985 / Palau 
Solleric, Palma de Mallorca, Ésglesia del Roser, Ciutadella 
de Menorca, 1ª Retrospectiva, 1986 / Fundación Colegio del 
Rey, Alcalá de Henares, 1987 / Colección Lorenzana, 1994 / 
Sala de Cultura “Sa Nostra”, Maó, Palma de Mallorca, Eivissa, 
Sala d`exposicions El Roser, Sala de Cultura “Sa Nostra”, 
Ciutadella de Menorca, 2ª Retrospectiva, 1995 / Casa del 
Cordón, Caja de Burgos, Burgos, 1999.
382
La vista
1984, técnica mixta y acrílico,
122 x 121 cm.







1984, técnica mixta sobre papel de seda.
386
Pequeño frutero 
(edición del artista, 50 ejemplares + 5 P/A)
1984, punta seca sobre poliéster, dos tintas y acuarela, 
(plancha, 13,5 x 28,2 cm.)
papel, 35,5 x 50,5 cm.
Exposiciones: Palau Solleric, Palma de Mallorca, Ésglesia 
del Roser, Ciutadella de Menorca, 1ª Retrospectiva, 1986 / 
Fundación Colegio del Rey, Alcalá de Henares, 1987.
385
Frutero con piña
1984, acuarela sobre papel,
27 x 17 cm.





1984, acuarela sobre papel.
389
La cabellera 
(edición museo Español de Arte Contemporaneo, 
90 ejemplares numerados + 9 P/A)
1984, aguafuerte, punta seca sobre contrachapado, 
(plancha, 26 x 67 cm.)
papel, 51 x 90 cm.
Exposiciones: Palau Solleric, Palma de Mallorca, Ésglesia 
del Roser, Ciutadella de Menorca, 1ª Retrospectiva, 1986 / 
Fundación Colegio del Rey, Alcalá de Henares, 1987.
388
Mano con pincel
(edición del artista, 35 ejemplares + 3 P/A)
1984, aguafuerte, punta seca, (plancha, 12,5 x 8 cm.)
papel, 25 x 19,5 cm.
Bibliografía: Franco Dugo “Incisioni”, 1975 / 1990.




Pequeño asesinato (estudio destruido)
1985, óleo sobre papel.
390
Pequeño rapto (en ejecución)
1985, dibujo técnica mixta.
391
Ensayo de un drama (en ejecución)
1985, óleo sobre lienzo,
146 x 114 cm.







1985, óleo y acrílico sobre tabla,
27 x 22 cm.
Exposiciones: Palau Solleric, Palma de Mallorca, Ésglesia 
del Roser, Ciutadella de Menorca, 1ª Retrospectiva, 1986 / 
Fundación Colegio del Rey, Alcalá de Henares, 1987 / Galleria 
Appiani Arte Trentadue, Milán, 1988 / Casa del Cordón, Caja 
de Burgos, Burgos, 1999.
393
Pequeño rapto
1985, óleo y acrílico sobre tabla,
27 x 22 cm.
Exposiciones: Palau Solleric, Palma de Mallorca, Ésglesia 
del Roser, Ciutadella de Menorca, 1ª Retrospectiva, 1986 / 
Fundación Colegio del Rey, Alcalá de Henares, 1987 / Galleria 
Appiani Arte Trentadue, Milán, 1988.
394
Ensayo de un drama
1985, óleo sobre lienzo,
146 x 114 cm.
Bibliografía: El Correo de Asturias, 04-04-1987.
Exposiciones: Fundación Colegio del Rey, Alcalá de Henares, 






1985, acrílico sobre aglomerado,
44,5 x 31 cm.
396
Pareja (el beso)
1985, técnica mixta sobre tabla,
65 x 54 cm.
Bibliografía: Diario Ya, Madrid, 28-07-1987 / Suma Artis, 1992.
Exposiciones: Palau Solleric, Palma de Mallorca, Ésglesia 
del Roser, Ciutadella de Menorca, 1ª Retrospectiva, 1986 / 
Fundación Colegio del Rey, Alcalá de Henares, 1987.
397
El Brindis
1985, acrílico sobre lienzo,
146 x 114 cm.
Bibliografía: Diario ABC, 15-03-1990.
Exposiciones: Fundación Colegio del Rey, Alcalá de Henares, 
1987 / Galería Sephira, Madrid, 1989 / Sala de Cultura “Sa 
Nostra”, Maó, Palma de Mallorca, Eivissa, Sala d`exposicions 







1985, óleo y acrílico sobre tabla,
27 x 22 cm.
Exposiciones: Palau Solleric, Palma de Mallorca, Ésglesia 
del Roser, Ciutadella de Menorca, 1ª Retrospectiva, 1986 / 
Fundación Colegio del Rey, Alcalá de Henares, 1987 / Galleria 
Appiani Arte Trentadue, Milán, 1988 / Sala de Cultura “Sa 
Nostra”, Maó, Palma de Mallorca, Eivissa, Sala d`exposicions 
El Roser, Sala de Cultura “Sa Nostra”, Ciutadella de Menorca, 
2ª Retrospectiva, 1995. / Casa del Cordón, Caja de Burgos, 
Burgos, 1999.
399
Pareja (la bailarina empegueida)
1985, acrílico sobre lienzo,
65 x 60 cm.
Exposiciones: Palau Solleric, Palma de Mallorca, Ésglesia del 
Roser, Ciutadella de Menorca, 1ª Retrospectiva, 1986.
400
Juego de manos
1985, técnica mixta sobre tabla,
33 x 31 cm.
Exposiciones: Palau Solleric, Palma de Mallorca, Ésglesia del 






1985, técnica mixta sobre cartón (fotografía en B/N),
71cm x 76 cm.
Exposiciones: Palau Solleric, Palma de Mallorca, Ésglesia 
del Roser, Ciutadella de Menorca, 1ª Retrospectiva, 1986 / 
Fundación Colegio del Rey, Alcalá de Henares, 1987.
402
Vino blanco
1985, técnica mixta sobre papel (fotografía en B/N),
100 x 70 cm.
Exposiciones: Palau Solleric, Palma de Mallorca, Ésglesia 
del Roser, Ciutadella de Menorca, 1ª Retrospectiva, 1986 / 
Fundación Colegio del Rey, Alcalá de Henares, 1987.
403
Voyeur
1985, acrílico sobre tabla (fotografía en B/N),
38 x 18 cm.






Gran pintor y musa
1985, técnica mixta sobre cartón (fotografía en B/N),
75 x 105 cm.
Exposiciones: Palau Solleric, Palma de Mallorca, Ésglesia 
del Roser, Ciutadella de Menorca, 1ª Retrospectiva, 1986 / 
Fundación Colegio del Rey, Alcalá de Henares, 1987.
405
Pareja en la playa
1985, pastel y grafito sobre papel,
32 x 22 cm.
Exposiciones: Galería Estampa, Madrid, 1989.
406
El raptor pálido
1985, técnica mixta sobre papel,
131 x 50 cm.
Bibliografía: Revista Lluc, nº 727, Mallorca / Diario 16, 
Madrid, 13-07-1987.
Exposiciones: Palau Solleric, Palma de Mallorca, Ésglesia 
del Roser, Ciutadella de Menorca, 1ª Retrospectiva, 1986 / 






(edición del artista, 150 ejemplares numerados + 
15 P/A)
1985, aguafuerte sobre papel,
15 x 49,5 cm.
Bibliografía: La Nueva España, Asturias, 03-04-1987 
Exposiciones: Sala de Cultura “Sa Nostra”, Maó, Palma de 
Mallorca, Eivissa, Sala d`exposicions El Roser, Sala de Cultura 
“Sa Nostra”, Ciutadella de Menorca, 2ª Retrospectiva, 1995.
408
Conversación amorosa 
1985, acrílico y carbón sobre tabla,
46 x 38 cm.
Exposiciones: Facultad de Bellas Artes de Madrid, 1986 / Palau 
Solleric, Palma de Mallorca, Ésglesia del Roser, Ciutadella 
de Menorca, 1ª Retrospectiva, 1986 / Fundación Colegio del 
Rey, Alcalá de Henares, 1987 / Sala de Cultura “Sa Nostra”, 
Maó, Palma de Mallorca, Eivissa, Sala d`exposicions El 
Roser, Sala de Cultura “Sa Nostra”, Ciutadella de Menorca, 2ª 





1985, acrílico sobre lienzo,
130 x 195 cm.
Bibliografía:Diario de Burgos, 05-02-1999.
Exposiciones: Palau Solleric, Palma de Mallorca, Ésglesia 
del Roser, Ciutadella de Menorca, 1ª Retrospectiva, 1986 / 
Fundación Colegio del Rey, Alcalá de Henares, 1987 / Expo, 
´92, Sevilla, 1992 / Colección Lorenzana, Casa del Cordón, 
Caja de Burgos, Burgos, 1994 / Sala de Cultura “Sa Nostra”, 
Maó, Palma de Mallorca, Eivissa, Sala d`exposicions El 
Roser, Sala de Cultura “Sa Nostra”, Ciutadella de Menorca, 





1985, acrílico sobre lienzo,
130 x 195 cm.
Bibliografía: Guía Asturiana del ocio, Mayo del 1987 / El 
Correo de Andalucía, 19-02-1989 / Diario de Burgos, 
27-02-1999.
Exposiciones: Palau Solleric, Palma de Mallorca, Ésglesia 
del Roser, Ciutadella de Menorca, 1ª Retrospectiva, 1986 / 
Fundación Colegio del Rey, Alcalá de Henares, 1987 / Sala 
de Cultura “Sa Nostra”, Maó, Palma de Mallorca, Eivissa, 
Sala d`exposicions El Roser, Sala de Cultura “Sa Nostra”, 
Ciutadella de Menorca, 2ª Retrospectiva, 1995. / Casa del 
Cordón, Caja de Burgos, Burgos, 1999 / La Plenitud, 3ª 
Retrospectiva, 1996-2006, Ciutadella de Menorca, Sala 
d`Exposicions, El Roser y Sala de cultura “Sa Nostra”, Maó, 
Museo de Menorca y Sala de Cultura “Sa Nostra”, Palma de 









Conversación amorosa (modelo para pintura)
1985, escayola policromada,




La escultura (7 ejemplares + 2P/A)
1985, bronce,
55 x 24 x 30 cm.
Bibliografía: Revista Lluc, nº 727, Mallorca / El Correo de 
Andalucía, 19-02-1989.
Exposiciones: Palau Solleric, Palma de Mallorca, Ésglesia 
del Roser, Ciutadella de Menorca, 1ª Retrospectiva, 1986 / 
Fundación Colegio del Rey, Alcalá de Henares, 1987.
414
Plato de judías
(edición, 6 ejemplares + 2 P/A)
1985, bronce,
34 x 24 cm.
Exposiciones: Palau Solleric, Palma de Mallorca, Ésglesia 
del Roser, Ciutadella de Menorca, 1ª Retrospectiva, 1986 / 





(edición, 7 ejemplares + 2 P/A)
1985, bronce,
35 x 15 x 12,5 cm.
Bibliografía: Diario El País, 09-08-1996 / Diario El País, 
09-09-1996 / Diario de Burgos, 18-02-1999.
Exposiciones: Palau Solleric, Palma de Mallorca, Ésglesia 
del Roser, Ciutadella de Menorca, 1ª Retrospectiva, 1986 / 
Fundación Colegio del Rey, Alcalá de Henares, 1987 / Sala de 
Cultura “Sa Nostra”, Maó, Palma de Mallorca, Eivissa, Sala 
d`exposicions El Roser, Sala de Cultura “Sa Nostra”, Ciutadella 
de Menorca, 2ª Retrospectiva, 1995 / Museo Tiflológico, 
Madrid, 1995 / Galería Dionís Bennassar, Madrid, 1996 / Casa 






55 x 24 x 30 cm.
Bibliografía: Diario de Navarra, 12-05-1999
Exposiciones: Museo Tiflológico, Madrid, 1995 / Casa del 




63 x 95 x 28 cm.
Bibliografía: El Correo de Andalucía, 09-12-1990 / Tetuán 30 
días, 01-11-1995 / Diario de Menorca, 17-12-1995.
Exposiciones: Museo Tiflológico, Madrid, 1995 / Sala de 
Cultura “Sa Nostra”, Maó, Palma de Mallorca, Eivissa, 
Sala d`exposicions El Roser, Sala de Cultura “Sa Nostra”, 






(edición, 7 ejemplares + 2 P/A)
1985, bronce,
19 x 24 x 35 cm.
Bibliografía: Hilo Musical, Noviembre / Diciembre de 1986 / 
Burgos 7 días, 06-02-99
Exposiciones: Fundación Colegio del Rey, Alcalá de Henares, 
1987 / Museo Tiflológico, Madrid, 1995 / Casa del Cordón, 
Caja de Burgos, Burgos, 1999.
419
Bodegón casco
(edición, 7 ejemplares + 2 P/A)
1985, bronce,
18 x 11 x 22 cm.
Exposiciones: Palau Solleric, Palma de Mallorca, Ésglesia 
del Roser, Ciutadella de Menorca, 1ª Retrospectiva, 1986 / 





Desnudo sobre un pie
(múltiple, 50 ejemplares)
1985, bronce,
5 x 10 x 26 cm.
Exposiciones: Palau Solleric, Palma de Mallorca, Ésglesia 
del Roser, Ciutadella de Menorca, 1ª Retrospectiva, 1986 / 




1986, técnica mixta sobre tabla,
73 x 60 cm.
Bibliografía: Diario 16, Madrid, 13-07-1987
Exposiciones: Fundación Colegio del Rey, Alcalá de Henares, 




Tarde en el campo
1986, acrílico sobre lienzo,
139 x 97 cm.
Exposiciones: Fundación Colegio del Rey, Alcalá de Henares, 
1987 / Galleria Appiani Arte Trentadue, Milán, 1988 / Sala 
de Cultura “Sa Nostra”, Maó, Palma de Mallorca, Eivissa, 
Sala d`exposicions El Roser, Sala de Cultura “Sa Nostra”, 
Ciutadella de Menorca, 2ª Retrospectiva, 1995 / Casa del 
Cordón, Caja de Burgos, Burgos, 1999.
423
Conversación amorosa (en ejecución)
1986, acrílico sobre tabla,




1986, técnica mixta sobre lienzo,
26 x 16 cm.
Exposiciones: Fundación Colegio del Rey, Alcalá de 
Henares, 1987.
426
Conversación en el taller
1986, técnica mixta sobre tabla,
73 x 60 cm.






1986, acrílico sobre tabla,
48 x 92 cm.






















Pareja en el suelo
1986, técnica mixta sobre tabla,
33 x 86 cm.
Exposiciones: Fundación Colegio del Rey, Alcalá de 
Henares, 1987.
432
El pelo de la modelo
1986, pastel sobre papel,
50 x 65 cm.





El color del vino
1986, técnica mixta sobre tabla,
65 x 82 cm.
Exposiciones: Fundación Colegio del Rey, Alcalá de Henares, 




1986, técnica mixta sobre tabla,
33 x 86 cm.






1986, técnica mixta sobre tabla,
33 x 86 cm.
Exposiciones: Fundación Colegio del Rey, Alcalá de Henares, 
1987 / Galleria Appiani Arte Trentadue, Milán, 1993.
435
182
Pintor y modelo 
(edición, 7 ejemplares + 2 P/A)
1986, bronce,
16 x 20 x 24 cm.
Exposiciones: Fundación Colegio del Rey, Alcalá de Henares, 
1987 / Galería Ansonera, Madrid, 1989 / Galería Trama, 
Barcelona, 1991 / Museo Tiflológico, Madrid, 1995 / Casa del 
Cordón, Caja de Burgos, Burgos, 1999.
438
La copa
(edición, 7 ejemplares de bronce + 2 de plata)
1986, bronce y plata,
17,5 x 19 x 32 cm.
Exposiciones: Fundación Colegio del Rey, Alcalá de Henares, 
1987 / Galería Trama, Barcelona, 1991 / Museo Tiflológico, 








1986, técnica mixta sobre tabla,
46 x 38 cm.
Bibliografía: Puerta de Madrid, Alcalá de Henares, 27-06-
1987 / Nueva Tribuna, nº 31, 02-07-1987 / Nueva Tribuna, 
06-08-1987 / Diario  Menorca, 13-08-1987 / Ministerio de 
Cultura, Agosto de 1987.
Exposiciones: Fundación Colegio del Rey, Alcalá de 
Henares, 1987.
439
Pintor, modelo y pizarra
1986, técnica mixta sobre tabla,
73 x 60 cm.
Exposiciones: Fundación Colegio del Rey, Alcalá de Henares, 
1987 / Galleria Appiani Arte Trentadue, Milán, 1988.
440
184
Carnero en columna (ejemplar con corona)
1986, escayola,




Carnero en columna 
(múltiple, 50 ejemplares + 5 P/A)
1986, bronce,
8 x 12 x 36 cm.
Bibliografía: Diario de Menorca, 23-08-1986.





14 x 19 x 33 cm.
Bibliografía: Diario El País, Madrid, 24-07-1987 / Diario de 
Menorca, 18-12-1988
Exposiciones: Fundación Colegio del Rey, Alcalá de Henares, 
1987 / Galería Tobermory, Maó 1988-1989 / Casa del 






(edición, 6 ejemplares + 1 P/A)
1986, bronce,
72 x 24 x 104 cm.
Bibliografía: XV Festival de musica de estiu, Ciutadella de 
Menorca, 1987.
Exposiciones: Fundación Colegio del Rey, Alcalá de Henares, 
1987 / Museo Tiflológico, Madrid, 1995 / Sala de Cultura “Sa 
Nostra”, Maó, Palma de Mallorca, Eivissa, Sala d`exposicions 
El Roser, Sala de Cultura “Sa Nostra”, Ciutadella de Menorca, 
2ª Retrospectiva, 1995.
444
Carnero en columna (ejemplar con corona)
1986, bronce,





Exposiciones: Museo Tiflológico, Madrid, 1995.
446
186
Juegos de playa (en ejecución)
1987, dibujo sobre papel.
448




Juegos de playa 
1987, óleo sobre tabla,
73 x 60 cm.
Bibliografía: Revista Guadalimar, nº 96. Abril / Mayo de 1988 
/ Semanario El Iris, Ciutadella de Menorca, 02-07-1988.
Exposiciones: Galleria Appiani Arte Trentadue, Milán, 1988 / 
Sala de Cultura “Sa Nostra”, Maó, Palma de Mallorca, Eivissa, 
Sala d`exposicions El Roser, Sala de Cultura “Sa Nostra”, 
Ciutadella de Menorca, 2ª Retrospectiva, 1995 / Museo d´Arte 
dello Splendore, Giulianova, Teramo, 1998.
449
187
Juegos de playa II
1987, óleo sobre tabla,
33 x 24 cm.
Exposiciones: Galleria Appiani Arte Trentadue, Milán, 1988 / 
Galleria Davico, Torino, 1993.
451
Juegos de playa III
1987, técnica mixta sobre tabla,
33 x 24 cm.





1987, técnica mixta sobre tabla,
65 x 82 cm.







1987, acuarela y collage sobre tabla,
26 x 75 cm.









Abrazo en el campo
1987, técnica mixta sobre cartón,
18,5 x 22,5 cm.






1987, acrílico sobre tabla,
43,5 x 27 cm.
Bibliografía: Prospettive D´Arte, nº 90-91, 01-05-1988 / Il 
Sole 24 Ore, Milán, 29-05-1988.
Exposiciones: Galleria Appiani Arte Trentadue, Milán, 1988.
457
Pintor de nubes
1987, óleo sobre tabla,
55 x 46 cm.
Exposiciones: Galleria Appiani Arte Trentadue, Milán, 1988.
458
El escultor ciego
1987, pastel sobre papel,
63 x 45 cm. 





Pintor y modelo contorsionista
1987, técnica mixta sobre papel,
33,5 x 44,5 cm.
Bibliografía: Prospettive D´Arte, nº 90-91, 01-05-1988.
Exposiciones: Galleria Appiani Arte Trentadue, Milán, 1988.
460
La contemplación
1987, óleo sobre tabla,
55 x 46 cm.
Bibliografía: Portada del catálogo de la exposición de Sevilla, 1990.
Exposiciones: Galleria Appiani Arte Trentadue, Milán, 1988.
461
La contemplación
1987, carboncillo y acuarela sobre papel,
91,5 x 63 cm.
Exposiciones: Galleria Appiani Arte Trentadue, Milán, 1988 / 





Bañista con vela en el horizonte
1987, óleo sobre tabla,
42 x 27 cm.
Exposiciones: Galleria Appiani Arte Trentadue, Milán, 1988.
463
Bañista con jarra
1987, acrílico sobre tabla,
41,5 x 27 cm.
Exposiciones: Galleria Appiani Arte Trentadue, Milán, 1988.
464
Bañista con pez
1987, acrílico sobre tabla,
42 x 27 cm.






1987, carboncillo y acuarela sobre papel,
138 x 68,5 cm.
Exposiciones: Galleria Appiani Arte Trentadue, Milán, 1988.
468
El baño oscuro
1987, pastel sobre papel,
76,5 x 56 cm.
Bibliografía: Il Giornale d´Italia, Roma, 07-03-1994.
Exposiciones: Galleria Appiani Arte Trentadue, Milán, 1988 / 
Centro de Arte Spazio, Molfeta, 1992 / Galleria il Gabbiano, 
Roma, 1994 / Galleria Il Sagittario, Messina, 1995.
466
Bella en el agua
1987, acuarela y collage sobre tabla,
26 x 18 cm.








1987, técnica mixta sobre tabla,
92 x 60 cm.




1987, técnica mixta sobre tabla,
92 x 60 cm.




Muchacha con vestido rojo
1987, técnica mixta y collage,
27 x 24 cm. 





Estudio para escultura (1)
1987, lápiz y carbón sobre papel,
32 x 47 cm.
Exposiciones: Fondos de la Galería Evelio Gayubo, 
Valladolid, 1990.
472
Estudio para escultura 
1987.
473












Cabeza monumental para escultura 
de San Gabriel
1987.
Exposiciones: Colección Lorenzana, Casa del Cordón, 1994.
19
87





(edición,7 ejemplares + 2 P/A en plata)
1987, bronce y plata, 
9 x 37 x 10 cm.
Exposiciones: Galería Trama, Barcelona, 1991 / Galería 
Estampa, Madrid, 1991 / Museo Tiflológico, Madrid, 1995.
478
Copa con uvas
(edición, 7 ejemplares + 2 P/A en plata)
1987, bronce y plata, 
22 x 12 x 12 cm.
Bibliografía: Diario  Menorca, 24-06-1991.
Exposiciones: Galería Trama, Barcelona, 1991 / Galería 
Estampa, Madrid, 1991 / Museo Tiflológico, Madrid, 1995.
479
Puñal
(edición, 100 ejemplares + 10 P/A)
1987, bronce,
30 x 9 x 8 cm.
Bibliografía: Nuevo Estilo, nº 184, Julio de 1993 / Diario ABC, 
ABC de las Artes, nº 87, Madrid, 02-07-1993.







(edición, 7 ejemplares + 2 P/A en plata)
1987, bronce y plata, 
38 x 25 x 10 cm.
Exposiciones: Galería Estampa, Madrid, 1991.
481
Cabeza-pájaro-fuente
(edición, 7 ejemplares + 2 P/A en plata)
1987, bronce y plata, 
24 x 37 x 10 cm.




(edición, 7 ejemplares + 2 P/A en plata)
1987, bronce y plata, 
41 x 33 x 11 cm.







(edición, 25 ejemplares + 2 P/A)
1987, bronce,
5 x 11 x 11 cm.








San Sebastián (homenaje a Berruguete)
(edición, 7 ejemplares + 2 P/A)
1987, bronce,
53 x 25 x 37 cm.
Exposiciones: Fundación Colegio del Rey, Alcalá de Henares, 
1987 / Museo Tiflológico, Madrid, 1995 / Sala de Cultura “Sa 
Nostra”, Maó, Palma de Mallorca, Eivissa, Sala d`exposicions 
El Roser, Sala de Cultura “Sa Nostra”, Ciutadella de Menorca, 
2ª Retrospectiva, 1995 / Casa del Cordón, Caja de Burgos, 
Burgos, 1999.
486
San Sebastián (homenaje a Berruguete)
1987, madera de olivo,







35 x 30 x 7,5 cm.
Exposiciones: Galería Estampa, Madrid, 1991 / Galleria 
Davico, Torino, 1993 / Galleria il Gabbiano, Roma, 1994 / 
Sala de Cultura “Sa Nostra”, Maó, Palma de Mallorca, Eivissa, 
Sala d`exposicions El Roser, Sala de Cultura “Sa Nostra”, 
Ciutadella de Menorca, 2ª Retrospectiva, 1995 / Casa del 


















Cabeza con sombrero y pitillo
1988, técnica mixta sobre tabla,
23 cm.
Exposiciones: Galería Trama, Barcelona, 1991.
492
Maquillaje
1988, acrílico sobre aglomerado,
28 cm.






1988, óleo sobre aglomerado,
30 cm.
Bibliografía: Diario Menorca, 24-06-1991.






1988, técnica mixta sobre masonite,
22 x 15 cm.
Exposiciones: Galleria Appiani Arte Trentadue, Milán,1988.
497




1988, grabado, punta seca, (2 planchas, 60 x 162 cm.)
Exposiciones: Sala de Cultura “Sa Nostra”, Maó, Palma de 
Mallorca, Eivissa, Sala d`exposicions El Roser, Sala de Cultura 




1988, acrílico sobre lienzo,
146 x 114 cm.
Bibliografía: La Republica, Roma, 21-04-1988 / Il Giornale, 
26-04-1988 / L`Unita, Milán, 08-05-1988 / Oggi, nº 20, 
19-05-1988 / Diario Menorca, 06-03-1999.
Exposiciones: Galleria Appiani Arte Trentadue, Milán, 1988 
/ Galleria Davico, Torino, 1993 / Galleria il Gabbiano, Roma, 
1994 / Sala de Cultura “Sa Nostra”, Maó, Palma de Mallorca, 
Eivissa, Sala d`exposicions El Roser, Sala de Cultura “Sa 
Nostra”, Ciutadella de Menorca, 2ª Retrospectiva, 1995 / Casa 
del Cordón, Caja de Burgos, Burgos, 1999.
499
Cabeza de mujer con pendientes rojos
1988, óleo sobre táblex,
18 x 14 cm.




Pareja y niña con flores
1988, óleo sobre tabla,
41,5 x 27 cm.
Bibliografía: Il Giorno, Milán, 06-06-1993 / Next-On & Off, 
Roma, Primavera de 1993.






1988, técnica mixta sobre papel,
45 x 32,5 cm.
Exposiciones: Galería Estampa, Madrid, 1989.
502
Pincelada azul
1988, técnica mixta sobre papel,
76,5 x 55 cm.
Bibliografía: Il Giornale d´Italia, Roma, 09-07-1988.






1988, carboncillo y tinta sobre papel,
41 x 33 cm.
Exposiciones: Galería Estampa, Madrid, 1989.
504






1988, carboncillo sobre papel,
41 x 33 cm.




45 x 30 cm.
Bibliografía: Diario Guía de Madrid, 01-05-1989.
Exposiciones: Galería Estampa, Madrid, 1989.
506
Roma, flautista (Roma)
1988, técnica mixta sobre papel,
42 x 29 cm.




1988, dibujo, lápices de colores sobre papel.
509
Inés Barbero (Roma)
1988, dibujo, lápices de colores sobre papel.
508
Angel Barbero (Roma)





Mujer con máscara de toro (Roma)
1988, técnica mixta sobre papel,
32,5 x 45 cm.




Aquí se narra la muerte con engaño del último 
toro marino de Sorrento (Roma)
1988, técnica mixta sobre papel,
32,5 x 45 cm.
Bibliografía: Diario de Menorca, 22-08-1988 / Diario de 
Menorca, 03-06-1989 / Diario de Menorca, 20-10-1995.
Exposiciones: Galería Estampa, Madrid, 1989.
512
213
Caza de toro marino (Roma)
1988, grafito y acuarela sobre papel,
32,5 x 45 cm.
Exposiciones: Galería Estampa, Madrid, 1989 / Sala de 
Cultura “Sa Nostra”, Maó, Palma de Mallorca, Eivissa, 
Sala d`exposicions El Roser, Sala de Cultura “Sa Nostra”, 
Ciutadella de Menorca, 2ª Retrospectiva, 1995.
513
Muerte de un toro marino (Roma)
1988, acuarela y carboncillo sobre papel,
46 x 62 cm.
Exposiciones: Galería Estampa, Madrid, 1989 / Colección 
Lorenzana, Casa del Cordón, 1994 / Sala de Cultura “Sa 
Nostra”, Maó, Palma de Mallorca, Eivissa, Sala d`exposicions 






La hora de la siesta (Roma)
1988, técnica mixta,
32,5 x 45 cm.
Exposiciones: Galería Estampa, Madrid, 1989.
515
Pareja (Roma)
1988, lápices de colores y acuarela,
32,5 x 45 cm.




Cabeza de hombre con camiseta (Roma)  
1988, tintas sobre papel,
27,5 x 22,5 cm.
Exposiciones: Galería Estampa, Madrid, 1989.
517
215
Pareja con copa y campanilla (Roma)
1988, tinta y lápices de colores,
32,5 x 45 cm.




Cabeza con sombrero (Roma) 
1988, técnica mixta,
13 x 9,5 cm.





Pintor con pájaro y niño (Roma)
1988, carboncillo, pastel y tintas sobre papel,
33 x 41 cm.
Exposiciones: Galería Estampa, Madrid, 1989.
520
Venus y Cupido (Roma)
1988, tintas sobre papel,
29,5 x 18 cm.
Exposiciones: Galería Estampa, Madrid, 1989.
521
Desnudo con pipa (Roma)
1988, pluma y pastel sobre papel,
20 x 12,5 cm.





Pareja con uvas (Roma)
1988, grafito y acuarela sobre papel,
29,5 x 18 cm.
Exposiciones: Galería Estampa, Madrid, 1989.
523
Venus y Cupido (Roma)
1988, técnica mixta sobre papel,
173 x 113 cm.
Bibliografía: Galería Estampa, Madrid, 1989 / Galería Trama, 
Barcelona, 1991.




1988, tinta y carboncillo sobre papel,
27,5 x 22,5 cm.
Bibliografía: Revista El Observador, Málaga, 03-06-1991.




Representación del sol (estudio para escultura) 
(Roma)
1988, carboncillo y lápiz rojo sobre papel,
57 x 30 cm.
Exposiciones: Galería Estampa, Madrid, 1989 / Duran, 
subasta a favor de Amnistia Internacional, 1990.
526
Bella con congrio (Roma)
1988, acrílico sobre lienzo,
146 x 114 cm.
Bibliografía: L´Umanita, Roma, 28-04-1988 / Il Giornale, 
Milán, 01-05-1988 / Il Bolletino, Lugano, Primavera de 
1988 / Il Giornale D´Italia, 07-03-1994 / Corriere della Sera, 
Milán, 20-04-2000 / Il Giornale Milano, Milán, 25-04-2000 / 
ARS, nº 5, Milán, Mayo de 2000.
Exposiciones: Galleria Appiani Arte  Trentadue, Milán, 1988 
/ Galleria il Gabbiano, Roma, 1994 / Sala de Cultura “Sa 
Nostra”, Maó, Palma de Mallorca, Eivissa, Sala d`exposicions 
El Roser, Sala de Cultura “Sa Nostra”, Ciutadella de Menorca, 
2ª Retrospectiva, 1995 / Casa del Cordón, Caja de Burgos, 
Burgos, 1999.
527
Ninfa y Fauno (Roma)
1988, acuarela sobre papel,
24 x 18 cm.





Representación del sol (estudio para escultura) 
(Roma)
1988, grafito y acuarela sobre papel,
41 x 16,5 cm.
Exposiciones: Galería Estampa, Madrid, 1989.
529
Cuervos pintores (Roma)
 (sobre una fábula de Esopo)
1988,  sobre papel de corcho.
530
Pareja con copa y frutero (Roma)






1988, técnica mixta sobre papel,
23 x 16 cm.
Exposiciones: Galería Estampa, Madrid, 1989.
534
Blue Shadow (Roma)
1988, técnica mixta y collage,
32,5 x 45 cm.
Exposiciones: Galería Estampa, Madrid, 1989.
532
Neréida sobre toro marino (Roma)
1988, tintas sobre corcho,
15 x 30 cm.





La aparición del toro marino (Roma)
1988, tintas sobre corcho,
15 x 30 cm.
Exposiciones: Galería Estampa, Madrid, 1989.
536
Corona de laurel (Roma)
1988, tintas sobre corcho.
537
Mano con pincel (Roma)
1988, tintas sobre papel,
11 x 17 cm.





Mujer con abanico (Roma)
1988, tintas, pastel y carboncillo sobre papel,
28 x 17 cm.
Exposiciones: Galería Estampa, Madrid, 1989.
540
Peras en el árbol (Roma)
1988, tintas y acuarela sobre papel,
17 x 28 cm.
Exposiciones: Galería Estampa, Madrid, 1989.
538
Laurel (Roma)
1988, tintas y acuarela sobre papel,
28 x 17 cm.







Desnudo con abanicos (Roma)
1989, tintas y pastel sobre papel,
177 x 113 cm.
Exposiciones: Galería Estampa, Madrid, 1989 / Casa del 
Cordón, Caja de Burgos, Burgos, 1992.
542
Pintor (Roma)
1989, tintas sobre papel,
28 x 17 cm.
Exposiciones: Galería Estampa, Madrid, 1989.
541
Los placeres (Roma)
1989, carboncillo sobre papel,
100 x 70 cm.
Exposiciones: Galería Estampa, Madrid, 1989 / Colección 




1989, pastel y grafito sobre papel,
Exposiciones: Centro Cultural de la Villa, Madrid, 1989 / 
Casa del Cordón, Caja de Burgos, Burgos, 1992.
544
Mujer con abanico
1989, óleo sobre lienzo,
48 x 36 cm.
Exposiciones: Colección Lorenzana, Casa del Cordón, 1994.
545
Desnudo con abanico
1989, óleo sobre contrachapado,
100 x 62 cm.
Bibliografía: Diario de Burgos, 22-04-1994 / Diario de 
Burgos, 07-05-1994.
Exposiciones: Expo´92, Pabellón de Baleares, Sevilla, 1992 
/ Colección Lorenzana, Casa del Cordón, 1994 / Casa del 






1989, acrílico sobre táblex,
73 x 60 cm.





1989, acrílico sobre tabla,
30 x 20 cm.
Exposiciones: Galería Trama, Barcelona, 1991.
548
Bodegón con avispas
1989, acrílico sobre lienzo,
25 x 35 cm.
Exposiciones: Galería Trama, Barcelona, 1991.
547
226
Comedores de uvas II
1989, acrílico sobre táblex,
46 x 38 cm.
Bibliografía: Punto D´Incontro, Sept-Oct, 1993.
Exposiciones: Galería Estampa, Madrid, 1991 / Galleria 






Comedores de uvas I
1989, acrílico sobre cartón,




Comedores de uvas III
1989, acrílico sobre cartón,
52 x 38 cm.
Exposiciones: XXII Certamen Internacional de pintura y 
escultura, 1990 / Sala de Cultura “Sa Nostra”, Maó, Palma de 
Mallorca, Eivissa, Sala d`exposicions El Roser, Sala de Cultura 
“Sa Nostra”, Ciutadella de Menorca, 2ª Retrospectiva, 1995.
554
Comedores de uvas IV
1989, acrílico sobre cartón,
52 x 38 cm.
555
Bodegón con dos limones y flauta
1989, acrílico sobre táblex,
17 x 38 cm.





Mujer con tres higos y vaso
1989, acrílico sobre táblex,
38 x 46 cm.
Exposiciones: Galería Estampa, Madrid, 1991.
556
1989, técnica mixta sobre tabla,
56 x 40 cm.
Exposiciones: Pabellón Expo´92, Comunidad de Madrid, 1992 
/ Casal Solleric, Palma de Mallorca, 1996.
557
Desnudo con falda blanca
1989, acrílico sobre táblex,
46 x 38 cm.
Bibliografía: Punto D´Incontro, Sept / Oct, 1993.
Exposiciones: Galería Estampa, Madrid, 1991 / Galleria 





Mujer con pipa y copa
1989, acrílico sobre táblex,
38 x 46 cm.
Bibliografía: Diario ABC, Madrid, 25-04-91.
Exposiciones: Galería Estampa, Madrid, 1991 / Galleria 
Appiani Arte Trentadue, Milán,1993.
559
Amor ebrio
1989, acrílico sobre cartón,
38 x 36 cm.
Exposiciones: Galería Trama, Barcelona, 1991.
561
Desnudo en movimiento
1989, acrílico sobre contrachapado,
100 x 70 cm.
Bibliografía: Diario Ya, Madrid, 06-02-1994.
Exposiciones: Galería Trama, Barcelona, 1991 / Galleria 










Comedores de uvas (preparatorio)
1989, carboncillo sobre papel de seda.
564














1990, técnica mixta sobre papel,
12 x 16 cm.
Exposiciones: Galería Trama, Barcelona, 1991.
567
Fiesta en el campo (en ejecución)
1990, acrílico sobre táblex,
81 x 65 cm.
569
Cabeza a contraluz 
1990, acrílico sobre táblex,






1990, técnica mixta sobre papel,
12 x 16 cm.
Exposiciones: Galería Trama, Barcelona, 1991.
570
Cabeza a contraluz 
1990, acrílico sobre táblex,
46 x 38 cm.
Exposiciones: Sala Pelaires, Palma de Mallorca, 1991.
571
Fiesta en el campo
1990, técnica mixta sobre papel,
81 x 65 cm.
Bibliografía: Diario de Barcelona, 06-06-1991.








1990, técnica mixta sobre monotipo,
82 x 48 cm.
Exposiciones: Galería Trama, Barcelona, 1991 / Galleria 
Appiani Arte Trentadue, Milán, 1993.
575
Mujer sentada I
1990, técnica mixta sobre monotipo,
82 x 48 cm.
Exposiciones: Galería Trama, Barcelona, 1991.
573
Mujer sentada II
1990, técnica mixta sobre monotipo,
82 x 48 cm.
Exposiciones: Galería Trama, Barcelona, 1991.
574
235
El aprendizaje de la pintura (díptico)
1990, acrílico sobre lienzo,
130 x 194 cm.
Bibliografía: El Correo de Andalucía, 09-12-1990 / Diario 
ABC, 07-02-1992 / Il Bolletino, nº 43, 1993 / Alla Bottega, 
nº 4, Milán, 01-07-1993 / Milano 90, Junio de 1993 / El 
Mundo, Madrid, 11-02-1999.
Exposiciones: Sala Pelaires, Palma de Mallorca, 1991 / 
Nihonbashi Takashimaya, Tokio, 1991 / Casa del Cordón, 
Caja de Burgos, Burgos, 1992 / Galleria Appiani Arte 
Trentadue, Milán, 1993 / Galleria il Gabbiano, Roma, 1994 / 
Sala de Cultura “Sa Nostra”, Maó, Palma de Mallorca, Eivissa, 
Sala d`exposicions El Roser, Sala de Cultura “Sa Nostra”, 





Desnudo  con libélula
1990, grafito y pastel,
29 x 40 cm.
Exposiciones: Galería Trama, Barcelona, 1991 / Casa del 
Cordón, Caja de Burgos, Burgos, 1992.
577
Desnudo con libélula sobre fondo verde
1990, carboncillo y pastel sobre papel,
40 x 29 cm.
Exposiciones: Galería Trama, Barcelona, 1991.
578
Desnudo con libélula roja
1990, acrílico y carboncillo sobre táblex,
73 x 60 cm.
Exposiciones: Sala Pelaires, Palma de Mallorca, 1991 / Sala 
de Cultura “Sa Nostra”, Maó, Palma de Mallorca, Eivissa, 
Sala d`exposicions El Roser, Sala de Cultura “Sa Nostra”, 
Ciutadella de Menorca, 2ª Retrospectiva, 1995 / Galería 
Nolde, Navacerrada, Madrid, 1998 / Palacio de la Madraza, 





Mujer dormida al sol
1990, acrílico sobre táblex,
120 x 46 cm.
Bibliografía: Revista Guadalimar, 1993.
Exposiciones: Sala Pelaires, Palma de Mallorca, 1991 / Sala 
de Cultura “Sa Nostra”, Maó, Palma de Mallorca, Eivissa, 
Sala d`exposicions El Roser, Sala de Cultura “Sa Nostra”, 
Ciutadella de Menorca, 2ª Retrospectiva, 1995.
580
Mujer y niño mirón
1990, acrílico sobre táblex,
73 x 60 cm.
Exposiciones: Sala Imagen, Caja San Fernando, Sevilla, 1990 
/ Galería Estampa, Madrid, 1991 / Galería Trama, Barcelona, 
1991 / Sala de Cultura “Sa Nostra”, Maó, Palma de Mallorca, 
Eivissa, Sala d`exposicions El Roser, Sala de Cultura “Sa 
Nostra”, Ciutadella de Menorca, 2ª Retrospectiva, 1995.
581
Desnudo con libélula
1990, óleo sobre táblex,
73 x 60 cm.
Bibliografía: Diario de Baleares, 12-05-1991 / Diario de 
Mallorca, 17-05-1991.
Exposiciones: Sala Pelaires, Palma de Mallorca, 1991 / Casa 
del Cordón, Caja de Burgos, Burgos, 1992 / Tokio Art Expo, 







1990, carboncillo sobre papel,
49 x 33 cm.
Exposiciones: Sala Pelaires, Palma de Mallorca, 1991 / Galleria 





1990, técnica mixta sobre estampación,
49 x 33 cm.
Exposiciones: Sala Pelaires, Palma de Mallorca, 1991.
584
El descanso III
1990, técnica mixta sobre estampación,
49 x 33 cm.




1990, técnica mixta sobre estampación,
49 x 33 cm.
Exposiciones: Sala Pelaires, Palma de Mallorca, 1991.
586
El descanso V
1990, técnica mixta sobre estampación,
49 x 33 cm.
Bibliografía: Diario Última Hora, Palma de Mallorca, 
11-05-1991.
Exposiciones: Sala Pelaires, Palma de Mallorca, 1991 / Galería 
Durero, Gijón, 1992 / Sala de Cultura “Sa Nostra”, Maó, 
Palma de Mallorca, Eivissa, Sala d`exposicions El Roser, 




1990, carboncillo y tinta blanca sobre estampación,
49 x 33 cm.








1990, acrílico sobre táblex,
73 x 60 cm.
Bibliografía: Cambio 16, Madrid, 29-04-1991.
Exposiciones: Galería Estampa, Madrid, 1991.
589
Pintor con visera y modelo
1990, acrílico sobre táblex,
73 x 60 cm.
Bibliografía: Diario La Vanguardia Barcelona, 29-05-1991.
Exposiciones: Galería Trama, Barcelona, 1991 / Casa del 






1990, acrílico sobre táblex,
46 x 38 cm.
Bibliografía: Clas, Milán, 01-06-1993 / Arte In, Milán, agosto 
de 1993 / Milano 90, Suplemento Il Cartellone, nº 6, Junio 
de 1993.
Exposiciones: Sala Pelaires, Palma de Mallorca, 1991 / Galleria 
Appiani Arte Trentadue, Milán, 1993 / Galleria il Gabbiano, 




1990, acrílico sobre táblex,
46 x 38 cm.
Bibliografía: L´Unita, Milán, 1993 / Artecultura, abril de 1993.
Exposiciones: Galería Estampa, Madrid, 1991 / Galleria 
Appiani Arte Trentadue, Milán, 1993.
593
Mujer de Blanco
1990, acrílico sobre contrachapado,
91 x 56 cm.





1990, pastel sobre papel,
49 x 33 cm.
Exposiciones: Sala Pelaires, Palma de Mallorca, 1991.
592
243
Pareja con manzana y niño
1990, técnica mixta sobre monotipo,
45 x 61 cm.
Exposiciones: Galería Trama, Barcelona, 1991.
595
Pintor  y modelo
1990, acrílico sobre táblex,
73 x 60 cm.
Exposiciones: Galería Trama, Barcelona, 1991 / Casa del 
Cordón, Caja de Burgos, Burgos, 1992.
596
Dos desnudos con caracola
1990, acrílico sobre táblex,
73 x 60 cm.
Exposiciones: Galería Estampa, Madrid, 1991 / Sala de 
Cultura “Sa Nostra”, Maó, Palma de Mallorca, Eivissa, 
Sala d`exposicions El Roser, Sala de Cultura “Sa Nostra”, 
Ciutadella de Menorca, 2ª Retrospectiva, 1995 / Casa del 





Pasión y melancolía  III
1990, pastel sobre papel,
38 x 32 cm.
Bibliografía: Giornale Secolo d´Italia, Roma, 10-06-1993.
Exposiciones: Galería Estampa, Madrid, 1991 / Galleria 





Pasión y melancolía  I
1990, pastel y lápices de colores sobre papel,
38 x 32 cm.
Exposiciones: Galería Estampa, Madrid, 1991 / Galleria 
Appiani Arte Trentadue, Milán,1993 / Galleria il Gabbiano, 
Roma, 1994 / Galleria Il Sagittario, Messina, 1995.
598
Pasión y melancolía II
1990, carboncillo y lápices de colores sobre papel 
(fotografía en B/N),
38 x 32 cm.
Exposiciones: Galería Estampa, Madrid, 1991.
599
245
Pasión y melancolía  VI
1990, carboncillo y lápices de colores sobre papel,
38 x 32 cm.




Pasión y melancolía IV
1990, pastel, carboncillo y sanguina sobre papel
(fotografía en B/N)
38 x 32 cm.
Exposiciones: Galería Estampa, Madrid, 1991 / Galleria 
Appiani Arte Trentadue, Milán, 1993 / Galleria il Gabbiano, 
Roma, 1994.
601
Pasión y melancolía  V
1990, carboncillo sobre papel,
38 x 32 cm.





Pasión y melancolía  VII
1990, lápices de colores sobre papel,
38 x 32 cm.
Bibliografía: Milano 90, Suplemento, Il Cartellone, Junio 
de 1993.
Exposiciones: Galería Estampa, Madrid, 1991 / Galleria 
Appiani Arte Trentadue, Milán, 1993 / Galleria il Gabbiano, 
Roma, 1994 / Galleria Il Sagittario, Messina, 1995.
604
Pasión y melancolía VIII
1990, lápices de colores sobre papel,
38 x 32 cm.
Exposiciones: Galería Estampa, Madrid, 1991.
605
247
Pasión y melancolía X
1990, carboncillo y lápices de colores sobre papel
(fotografía en B/N)
38 x 32 cm.




Pasión y melancolía  IX
1990, carboncillo y lápices de colores sobre papel,
38 x 32 cm.




1990, acrílico sobre táblex,
32 x 23 cm.




1990, acrílico sobre contrachapado,
32 x 23 cm.
Exposiciones: Sala Pelaires, Palma de Mallorca, 1991 / Casa 
del Cordón, Caja de Burgos, Burgos, 1999.
608
Mano II
1990, acrílico sobre táblex,
32 x 23 cm.






1990, acrílico sobre táblex,
73 x 60 cm.
Bibliografía: Diario El País, Madrid, 01-02-1992.
Exposiciones: Galería Trama, Barcelona, 1991 / Nihonbashi 
Takashimaya, Tokio, 1991 / Casa del Cordón, Caja de Burgos, 
Burgos, 1992 / Galería Retxa, Ciutadella de Menorca, 1992.
612
 








Desnudo en el suelo con libélula
1990, acrílico y carboncillo sobre táblex,
73 x 60 cm.
Exposiciones: Sala Pelaires, Palma de Mallorca, 1991.
615
1990, dibujo sobre papel,
100 x 70 cm.




Pareja con  niño y gato
1990, carboncillo y tinta negra,
49 x 33 cm.
Exposiciones: Sala Pelaires, Palma de Mallorca, 1991 / Galleria 




1990, técnica mixta sobre papel.
618
1990, tinta china sobre papel.
617
Desnudo al anochecer
1990, técnica mixta sobre monotipo,
80 x 64 cm.








Bibliografía: Diario de Menorca, 17-12-1995.
Exposiciones: Sala de Cultura “Sa Nostra”, Maó, Palma de 
Mallorca, Eivissa, Sala d`exposicions El Roser, Sala de Cultura 
“Sa Nostra”, Ciutadella de Menorca, 2ª Retrospectiva, 1995 / 







26 x 18 x 20 cm.
Bibliografía:  ABC de las Artes, Madrid, Octubre de 1995.
Exposiciones: Museo Tiflológico, Madrid, 1995.
621







“El placer de la pintura” 
(50 ejemplares numerados en arábigo + 5 P/A 
numerados en romano)
1991, técnica mixta, buril y punta seca sobre plancha de táblex 
plastificado, (plancha, 80 x 60 cm.) 
1 color: negro,
papel Arches Rives, 105 x 75 cm.
Exposiciones: Galleria  il Gabbiano, Roma, 1994 / Sala 
de Cultura “Sa Nostra”, Maó, Palma de Mallorca, Eivissa, 
Sala d`exposicions El Roser, Sala de Cultura “Sa Nostra”, 
Ciutadella de Menorca, 2ª Retrospectiva, 1995 / Casa del 
Cordón, Caja de Burgos, Burgos, 1999.
623
Pintor y modelo
“El placer de la pintura” 
(50 ejemplares numerados en arábigo + 5 P/A 
numerados en romano)
1991, técnica mixta, buril y punta seca sobre plancha de táblex 
plastificado, (plancha, 80 x 60 cm.) 
1 color: negro,
papel Arches Rives, 105 x 75 cm.
Exposiciones: Galleria  il Gabbiano, Roma, 1994 / Sala 
de Cultura “Sa Nostra”, Maó, Palma de Mallorca, Eivissa, 
Sala d`exposicions El Roser, Sala de Cultura “Sa Nostra”, 
Ciutadella de Menorca, 2ª Retrospectiva, 1995 / Casa del 
Cordón, Caja de Burgos, Burgos, 1999.
624
Familia pintando
“El placer de la pintura” 
(50 ejemplares numerados en arábigo + 5 P/A 
numerados en romano)
1991, técnica mixta, buril y punta seca sobre plancha de táblex 
plastificado, (plancha, 80 x 60 cm.) 
1 color: negro,
papel Arches Rives, 105 x 75 cm.
Exposiciones: Galleria il Gabbiano, Roma, 1994 / Sala 
de Cultura “Sa Nostra”, Maó, Palma de Mallorca, Eivissa, 
Sala d`exposicions El Roser, Sala de Cultura “Sa Nostra”, 
Ciutadella de Menorca, 2ª Retrospectiva, 1995 / Casa del 






“El placer de la pintura” 
(50 ejemplares numerados en arábigo + 5 P/A 
numerados en romano)
1991, técnica mixta, buril y punta seca sobre plancha de táblex 
plastificado, (plancha, 80 x 60 cm.)  
1 color: negro
papel Arches Rives, 105 x 75 cm.
Bibliografía: ABC de las Artes, ARCO, 14-02-1992.
Exposiciones: Galleria  il Gabbiano, Roma, 1994 / Sala 
de Cultura “Sa Nostra”, Maó, Palma de Mallorca, Eivissa, 
Sala d`exposicions El Roser, Sala de Cultura “Sa Nostra”, 
Ciutadella de Menorca, 2ª Retrospectiva, 1995 / Casa del 
Cordón, Caja de Burgos, Burgos, 1999 / Saga, Grand Palais, 
París, 1992 / Galería Montalbán, Altea, Alicante, 1997.
626
El placer de la pintura
“El placer de la pintura” 
(50 ejemplares numerados en arábigo + 5 P/A 
numerados en romano)
1991, técnica mixta, buril y punta seca sobre plancha de táblex 
plastificado, (plancha, 80 x 60 cm.)  
1 color: negro,
papel Arches Rives, 105 x 75 cm.
Exposiciones: Galleria  il Gabbiano, Roma, 1994 / Sala 
de Cultura “Sa Nostra”, Maó, Palma de Mallorca, Eivissa, 
Sala d`exposicions El Roser, Sala de Cultura “Sa Nostra”, 
Ciutadella de Menorca, 2ª Retrospectiva, 1995 / Casa del 




“El placer de la pintura”
(50 ejemplares numerados en arábigo + 5 P/A 
numerados en romano)
1991, técnica mixta, buril y punta seca sobre plancha de táblex 
plastificado, (plancha, 80 x 60 cm.)  
1 color: negro,
papel Arches Rives, 105 x 75 cm.
Exposiciones: Galleria il Gabbiano, Roma, 1994 / Sala 
de Cultura “Sa Nostra”, Maó, Palma de Mallorca, Eivissa, 
Sala d`exposicions El Roser, Sala de Cultura “Sa Nostra”, 
Ciutadella de Menorca, 2ª Retrospectiva, 1995 / Casa del 






Bibliografía: Revista Nuevo Estilo, nº 224, Noviembre de 1996.
630
El bombardeo de Bagdad
1991, acrílico sobre lienzo,
130 x 195 cm.
Bibliografía: El Periódico de Cataluña, 29-05-1991 / Diario 
ABC, 06-06-1991/ Diario La Vanguardia, 18-06-1991 / 
Diario de Burgos, 03-05-1992 / Diario Menorca, 17-12-1995 
/ Enciclopedia de Artistas Baleares, 1998.
Exposiciones: Galería Trama, Barcelona, 1991 / Galería 
Estampa, Madrid, 1991 / Casa del Cordón, Caja de Burgos, 
Burgos, 1992 / Sala de Cultura “Sa Nostra”, Maó, Palma de 
Mallorca, Eivissa, Sala d`exposicions El Roser, Sala de Cultura 
“Sa Nostra”, Ciutadella de Menorca, 2ª Retrospectiva, 1995.
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1991.





Pareja con bola roja
1991, acrílico sobre táblex,
37,5 x 30 cm.
Exposiciones: Sala Pelaires, Palma de Mallorca, 1991 / Galleria 







Figura en reposo (en transformación)
1991, acrílico sobre tabla.





Desnudo en la fuente
1991, grabado en técnica mixta y 2 planchas,
36,5 x 27 cm.
Exposiciones: Sala de Cultura “Sa Nostra”, Maó, Palma de 
Mallorca, Eivissa, Sala d`exposicions El Roser, Sala de Cultura 













Bibliografía: Portada del libro de John Modell, “De la juventud 
a la edad adulta en los Estados Unidos”, 1920-1975.
Exposiciones: Biblioteca Nacional, Madrid / Ministerio de 









Fray Luís de León, tarjeta postal y sello (reverso)
1991.
Exposiciones: FNMT, Sello conmemorativo del IV centenario 
de la muerte de Fray Luis de León, Madrid, 1991.
641
Fray Luís de León (sello)
1991.
Bibliografía: Blanco y Negro, Madrid, 23-06-1991.
Exposiciones: FNMT, Sello conmemorativo del IV centenario 





Faja para Vino de la Paz (detalle)
1992.
643
























18 x 13 cm.
Bibliografía: Giornale Punto d´Incontro, Padova, Sept-Oct. 









El escultor del caballo caído
1992, acrílico  sobre lienzo,
130 x 195 cm.
Exposiciones: Galleria Appiani Arte Trentadue, Milán, 
1993 / Colección Lorenzana, Casa del Cordón, 1994 / Sala 
de Cultura “Sa Nostra”, Maó, Palma de Mallorca, Eivissa, 
Sala d`exposicions El Roser, Sala de Cultura “Sa Nostra”, 
Ciutadella de Menorca, 2ª Retrospectiva, 1995.
651
La cerilla
1992, acrílico y pastel sobre lienzo,
130 x 97 cm.
Exposiciones: Expo´92, Pabellón de Baleares, Sevilla, 1992 
/ Galleria Appiani Arte Trentadue, Milán, 1993 / Galleria il 
Gabbiano, Roma, 1994 / Sala de Cultura “Sa Nostra”, Maó, 
Palma de Mallorca, Eivissa, Sala d`exposicions El Roser, 
Sala de Cultura “Sa Nostra”, Ciutadella de Menorca, 2ª 
Retrospectiva, 1995.
652
Desnudo con abanico verde
1992, acrílico sobre táblex,
110 x 47 cm.
Bibliografía: Milano 90, suplemento Il Cartellone, nº 6, Junio 
de 1993 / Soprattuto, nº 11, 17-03-2000 / Sole delle Alpi, 
Milán, 08-03-2000 / Revista Guadalimar, nº 152, Mayo-Junio 
de 2000.
Exposiciones: Galleria Appiani Arte Trentadue, Milán, 1993 







“Llanto por la muerte de Ignacio S. Megías”
1992, carboncillo sobre papel,
56 x 77 cm.
Exposiciones: Galleria Appiani Arte Trentadue, Milán, 1993.
654
El llanto, 
“Llanto por la muerte de Ignacio S. Megías”
1992, grabado sobre papel manufacturado,
48,5 x 66 cm.
Exposiciones: Sala de Cultura “Sa Nostra”, Maó, Palma de 
Mallorca, Eivissa, Sala d`exposicions El Roser, Sala de Cultura 
“Sa Nostra”, Ciutadella de Menorca, 2ª Retrospectiva, 1995.
655
El llanto, 
“Llanto por la muerte de Ignacio S. Megías”
1992, pastel sobre papel,
30 x 40 cm.






“Llanto por la muerte de Ignacio S. Megías”
1992, pastel y carboncillo sobre papel,
56 x 77 cm.
Exposiciones: Galleria Appiani Arte Trentadue, Milán, 1993 




“Llanto por la muerte de Ignacio S. Megías”
1992, grabado sobre papel manufacturado,
48,5 x 66 cm.
Bibliografía: Revista La Brocha, nº 152, Gijón, Septiembre de 
1998.
Exposiciones: Galleria il Gabbiano, Roma, 1994 / Sala 
de Cultura “Sa Nostra”, Maó, Palma de Mallorca, Eivissa, 
Sala d`exposicions El Roser, Sala de Cultura “Sa Nostra”, 
Ciutadella de Menorca, 2ª Retrospectiva, 1995.
658
Los actores, 
“Llanto por la muerte de Ignacio S. Megías”
1992, pastel sobre papel,
30 x 40 cm.
Exposiciones: Galleria Appiani Arte Trentadue, Milán, 1993 / 






“Llanto por la muerte de Ignacio S. Megías” 
(preparatorio)
1992, pastel sobre papel manufacturado,
30 x 40 cm.





“Llanto por la muerte de Ignacio S. Megías”
(Preparatorio)
1992, pastel y carboncillo sobre papel manufacturado,
56 x 77 cm.




“Llanto por la muerte de Ignacio S. Megías”
1992, grabado sobre papel manufacturado,
papel, 48,5 x 66 cm.
Exposiciones: Sala de Cultura “Sa Nostra”, Maó, Palma de 
Mallorca, Eivissa, Sala d`exposicions El Roser, Sala de Cultura 
“Sa Nostra”, Ciutadella de Menorca, 2ª Retrospectiva, 1995.
662
La cogida, 
“Llanto por la muerte de Ignacio S. Megías”
1992, aguafuerte, (plancha, 48 x 67 cm.)
papel, 64 x 83 cm.
Bibliografía: La Brocha, nº 152, Gijón, Septiembre de 1998. 
Exposiciones: III Bienal Internacional de Grabado, 1994 / 
Sala de Cultura “Sa Nostra”, Maó, Palma de Mallorca, Eivissa, 
Sala d`exposicions El Roser, Sala de Cultura “Sa Nostra”, 
Ciutadella de Menorca, 2ª Retrospectiva, 1995 / Galería 






1992, aguafuerte sobre papel manufacturado,
(plancha, 48 x 67 cm.)
papel, 64 x 83 cm.
Exposiciones: III Bienal Internacional de Grabado, 1994 / 
Sala de Cultura “Sa Nostra”, Maó, Palma de Mallorca, Eivissa, 
Sala d`exposicions El Roser, Sala de Cultura “Sa Nostra”, 




Mujer y toro I
1992, acrílico sobre aglomerado,
32 x 46 cm.





1992, acrílico y carbón sobre lienzo,
130 x 97 cm.
Bibliografía: Programa ASEFI, Milán, Abril de 1993 / 
Giornale de Sicilia, 24-05-1993 / Republica, suplemento, 
Roma, 26-05-1993.
Exposiciones: Expo´92, Pabellón de Baleares, Sevilla, 1992 
/ Galleria Appiani Arte Trentadue, Milán, 1993 / Galleria il 
Gabbiano, Roma, 1994 / Sala de Cultura “Sa Nostra”, Maó, 
Palma de Mallorca, Eivissa, Sala d`exposicions El Roser, 




“Llanto por la muerte de Ignacio S. Megías”
1992, pastel sobre papel,
30 x 40 cm.
Exposiciones: Galería Trama, Barcelona, 1994.
667
Mujer y toro II
1992, acrílico sobre táblex,
32 x 46 cm.
Bibliografía: Ideal de Granada, 10-03-1998.
Exposiciones: Galería Ansonera, Madrid, 1992, Exposición 
Feria de Miami / Sala de Cultura “Sa Nostra”, Maó, Palma de 
Mallorca, Eivissa, Sala d`exposicions El Roser, Sala de Cultura 
“Sa Nostra”, Ciutadella de Menorca, 2ª Retrospectiva, 1995 
/ Galería Nolde, Navacerrada, Madrid, 1998 / Palacio de la 




El placer de la pintura
1992, carboncillo y pastel sobre cartulina,
140 x 110 cm.
Exposiciones: Galleria Appiani Arte Trentadue, Milán, 1993 / 
Galleria il Gabbiano, Roma, 1994.
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Desnudo de perfil con barretina 
(estudio para escultura no realizada)
1992, técnica mixta sobre papel,
42 x 29,6 cm.
670
Desnudo de frente con barretina, 
(estudio para escultura no realizada)
1992, técnica mixta sobre papel,
42 x 29,6 cm.
671
Alegoría catalana





Mujer con  gato
1992, acrílico sobre aglomerado,
46 x 32 cm.
Bibliografía: Giornale Punto d´Incontro, Padova, Sept-Oct. 1993.
Exposiciones: Galleria Appiani Arte Trentadue, Milán, 1993.
675
Mujer con pipa y gato
1992, acrílico sobre aglomerado,
46 x 32 cm.
Bibliografía: Next, On & Off, Roma, Primavera de 1993.
Exposiciones: Galleria Appiani Arte Trentadue, Milán, 1993.
674
Desnudo con pájaro y gato
1992, acrílico sobre aglomerado,
46 x 32 cm.





Bodegón con pájaro y serpiente
1992, acrílico sobre lienzo,
40 x 50 cm.
Exposiciones: Galería Leandro Navarro, Madrid, 1992 / Casa 
del Cordón, Caja de Burgos, Burgos, 1999.
676
La paloma
1992, óleo sobre lienzo,
25,5 x 35 cm.
Bibliografía: Portofranco, nº 16, Taranto, Abril-Junio de 1993 
/ L´Unita, Milán, 23-05-1993.
Exposiciones: Galleria Appiani Arte Trentadue, Milán, 1993 / 
Galleria il Gabbiano, Roma, 1994 / Galería Trama, Barcelona, 






1992, acrílico sobre lienzo,
42 x 29,6 cm.
Bibliografía: ABC de las Artes, nº 59, Madrid, Diciembre 
de 1992.







Maqueta de escultura (no realizada)
1992.
679
Cabeza de fauno joven
1992, cera,




183 x 43 x 42 cm.
Exposición: Sala de Cultura “Sa Nostra”, Maó, Ciutadella, 













1993, carboncillo sobre papel,
Exposiciones: Galería Juan Gris, Madrid, 1996.
684
La doma
1993, acrílico sobre táblex,
62,5 x 82,5 cm.
683
Naturaleza muerta con dos pájaros
1993, carboncillo sobre papel,
45 x 45 cm.
Exposiciones: Sala de Cultura “Sa Nostra”, Maó, Palma de 
Mallorca, Eivissa, Sala d`exposicions El Roser, Sala de Cultura 






1993, acrílico sobre táblex,
65 x 87 cm.
Bibliografía: Revista Antena Semanal, suplemento, 
05-02-1995.
Exposiciones: Galería Trama, Barcelona, 1994.
687
Rosa blanca
1993, acrílico sobre táblex,
18 x 42,5 cm.
Exposiciones: Galería Trama, Barcelona, 1994.
686
El joven submarinista
1993, acrílico sobre cartón,
52 x 35 cm.





La noce des Centaures
1993, acrílico sobre cartón,
24 x 35 cm.
689
Centauro, mujer y niño al galope
1993, acrílico sobre cartón,
24 x 35 cm.
Exposiciones: Galería Trama, Barcelona, 1994 / Sala de 
Cultura “Sa Nostra”, Maó, Palma de Mallorca, Eivissa, 
Sala d`exposicions El Roser, Sala de Cultura “Sa Nostra”, 
Ciutadella de Menorca, 2ª Retrospectiva, 1995.
690
Caballista acrobático
1993, acrílico sobre cartón,
35 x 24 cm.
Exposiciones: Galería Trama, Barcelona, 1994.
691
281
Centauro, mujer y niño
1993, acrílico sobre cartón,
24 x 35 cm.





Centauro, mujer y niño
1993, carboncillo y pastel sobre cartón,
24 x 35 cm.
Exposiciones: Galería Trama, Barcelona, 1994 / Sala de 
Cultura “Sa Nostra”, Maó, Palma de Mallorca, Eivissa, 
Sala d`exposicions El Roser, Sala de Cultura “Sa Nostra”, 
Ciutadella de Menorca, 2ª Retrospectiva, 1995.
692
Pareja blanca
1993, acrílico sobre táblex,
45 x 45 cm.




1993, pastel sobre papel,





1993, técnica mixta sobre papel,
55,5 x 42 cm.
















Pareja en amarillo y violeta
1993, acrílico sobre cartón,
24 x 23,5 cm.
Bibliografía: Diario de Mallorca, 16-04-1998.
Exposiciones: Galería Trama, Barcelona, 1994 / Sala de 
Cultura “Sa Nostra”, Maó, Palma de Mallorca, Eivissa, 
Sala d`exposicions El Roser, Sala de Cultura “Sa Nostra”, 
Ciutadella de Menorca, 2ª Retrospectiva, 1995 / Galería 
Nolde, Navacerrada, Madrid, 1998 / Palacio de la Madraza, 
Granada, 1998 / Sala Pelaires, Palma de Mallorca, 1998. 
701
La puerta del mar
1993, acrílico sobre táblex,
73 x 60 cm.
Bibliografía: ABC de las Artes 07-01-1994 / Revista Antena 
Semanal, 05-02-1995 / Revista Interviu, 15-05-1995.
Exposiciones: Galería Leandro Navarro, Madrid, 1994 / 
Palacio Almudí, Murcia, 1994.
700
Dos granadas y cuchillo
1993, acrílico sobre tabla,
22 x 32 cm.




1993, óleo sobre aglomerado,
100 x 81 cm.
Bibliografía: Revista Guadalimar, nº124, Mayo de 1994 / El 
Periódico, 17-05-1994 / Revista Interviu, 15-02-1995 / El 
Punto de las Artes, 20 / 26-03-1998.
Exposiciones: Galería Trama, Barcelona, 1994 / Sala de 
Cultura “Sa Nostra”, Maó, Palma de Mallorca, Eivissa, Sala 
d`exposicions El Roser, Sala de Cultura “Sa Nostra”, Ciutadella 
de Menorca, 2ª Retrospectiva, 1995 / Galería Heller, Madrid 
1995, Art Miami, ´95 /  Palacio de la Madraza, Universidad de 
Granada, 1998 / Galería Nolde, Navacerrada, Madrid, 1998 / 
Casa del Cordón, Caja de Burgos, Burgos, 1999.
703
Cabellos perfumados
1993, óleo sobre táblex,
45 x 45 cm.





1993, carboncillo, pastel sobre táblex barnizado acrílico,
73 x 60 cm.
Exposiciones: “Arquitecturas”, Galería Leandro Navarro, 
Madrid, 1993 / “Arte en dos”, Galería Leandro Navarro, 
Madrid, 1994 / Sala de Cultura “Sa Nostra”, Maó, Palma de 
Mallorca, Eivissa, Sala d`exposicions El Roser, Sala de Cultura 




1993, acrílico sobre táblex,
30 cm. 
Exposiciones: Galleria Appiani Arte Trentadue, Milán, 1993.
705
Amor barroco
1993, acrílico sobre táblex,
57 cm. 
Exposiciones: “Arte en dos”, Galería Leandro Navarro, Madrid, 
1994 / Galería Trama, Barcelona, 1994 / Sala de Cultura “Sa 
Nostra”, Maó, Palma de Mallorca, Eivissa, Sala d`exposicions 
El Roser, Sala de Cultura “Sa Nostra”, Ciutadella de Menorca, 
2ª Retrospectiva, 1995 / Galería Nolde, Navacerrada, Madrid, 
1998 / Palacio de la Madraza, Universidad de Granada, 1998 / 





1993, acrílico sobre tabla,
21,5 cm.





Amor en la playa
1994, acrílico sobre táblex,
57 cm.
Bibliografía: Diario Menorca, 17-12-1995. 
Exposiciones: Galería Trama, Barcelona, 1994 / Sala de 
Cultura “Sa Nostra”, Maó, Palma de Mallorca, Eivissa, 
Sala d`exposicions El Roser, Sala de Cultura “Sa Nostra”, 






1994, óleo sobre aglomerado,
73 x 108 cm.
Bibliografía: Revista Guadalimar, nº 124, Mayo de 1994.
Exposiciones: Galleria il Gabbiano, Roma, 1994 / Galería 




1994, óleo sobre aglomerado,
81 x 100 cm.
Bibliografía: Abruzzo, nº 3, 2000 / Diario La Vanguardia, 20-
03-2000 / Secolo d´Italia, 29-03-2000 / Brera, Abril de 2000 / 
Gioia, nº 13, 04-04-2000 / Drive, Turin, Agosto de 2000.
Exposiciones: Galleria il Gabbiano, Roma, 1993 / Sala 
de Cultura “Sa Nostra”, Maó, Palma de Mallorca, Eivissa, 
Sala d`exposicions El Roser, Sala de Cultura “Sa Nostra”, 
Ciutadella de Menorca, 2ª Retrospectiva, 1995 / Galleria 
Appiani Arte Trentadue, Milán, 2000.
710
Baño al atardecer
1994, óleo sobre tabléx,
45 x 45 cm.
Bibliografía: Revista Interviú, 15-05-1995.






1994, acrílico sobre táblex,
65 x 87 cm.
Bibliografía: Revista Guadalimar, nº 124, Mayo de 1994 / 
Revista Antena Semanal, suplemento, 05-02-1995.
Exposiciones: Galería Trama, Barcelona, 1994 / Galería Heller, 




1994, acrílico sobre táblex,
46 x 38 cm.
Bibliografía: Revista Interviú, 15-05-1995.
Exposiciones: Sala de Cultura “Sa Nostra”, Maó, Palma de 
Mallorca, Eivissa, Sala d`exposicions El Roser, Sala de Cultura 
“Sa Nostra”, Ciutadella de Menorca, 2ª Retrospectiva, 1995 
/ Galería Nolde, Navacerrada, Madrid, 1998 / Palacio de la 
Madraza, Universidad de Granada, 1998 / Sala Pelaires, Palma 








1994, técnica mixta sobre táblex,
110 x 46,5 cm.
Bibliografía: Revista Guadalimar, Madrid, 1993 / Revista Arte 
y Parte, Baleares, Marzo de 1996.
Exposiciones: Galería Trama, Barcelona, 1994 / Sala de 
Cultura “Sa Nostra”, Maó, Palma de Mallorca, Eivissa, 
Sala d`exposicions El Roser, Sala de Cultura “Sa Nostra”, 
Ciutadella de Menorca, 2ª Retrospectiva, 1995 / Galería 






Cabeza femenina con pendientes
1994, acrílico sobre táblex,
46 x 38 cm.
Exposiciones: Sala de Cultura “Sa Nostra”, Maó, Palma de 
Mallorca, Eivissa, Sala d`exposicions El Roser, Sala de Cultura 
“Sa Nostra”, Ciutadella de Menorca, 2ª Retrospectiva, 1995 
/ Galería Nolde, Navacerrada, Madrid, 1998 / Palacio de la 
Madraza, Universidad de Granada, 1998 / Sala Pelaires, Palma 











1994, acrílico sobre táblex,
46 x 32 cm.




1994, acrílico sobre táblex,
46 x 32 cm.
Bibliografía: Revista Guadalimar, nº 124, Mayo de 1994 / 
Portofranco, Septiembre de 1994.





1994, acrílico sobre táblex,
130 x 97 cm.
Bibliografía: Diario Menorca, 17-12-1995 / Diario El Mundo, 
15-02-1999.
Exposiciones: Palacio Almudí, Murcia, 1994 / Sala de 
Cultura “Sa Nostra”, Maó, Palma de Mallorca, Eivissa, 
Sala d`exposicions El Roser, Sala de Cultura “Sa Nostra”, 
Ciutadella de Menorca, 2ª Retrospectiva, 1995 / Casa del 






1994, pastel sobre papel Kraft,
102 x 149 cm.
Bibliografía: Revista Guadalimar, nº 124, Mayo de 1994.
Exposiciones: Sala de Cultura “Sa Nostra”, Maó, Palma de 
Mallorca, Eivissa, Sala d`exposicions El Roser, Sala de Cultura 








Homenaje a Walter Benjamin
1994, técnica mixta sobre corcho,





102 x 149 cm.
Exposiciones: Finca los Arcos, El Escorial, Madrid.
725
Dos desnudos con cangrejo
1994, acrílico sobre táblex,
92 x 73 cm.
Bibliografía: Revista Guadalimar, nº 132, Abril de 1996.
Exposiciones: Palacio Almudí, Murcia, 1994 / Sala de 
Cultura “Sa Nostra”, Maó, Palma de Mallorca, Eivissa, 
Sala d`exposicions El Roser, Sala de Cultura “Sa Nostra”, 




1994, grabado, punta seca,
papel, 33 x 25 cm.
Exposiciones: Calcografía Nacional, Academia de BBAA de 





El toro trágico I
1994, técnica mixta sobre papel,
33 x 49 cm.
Exposiciones: Sala de Cultura “Sa Nostra”, Maó, Palma de 
Mallorca, Eivissa, Sala d`exposicions El Roser, Sala de Cultura 
“Sa Nostra”, Ciutadella de Menorca, 2ª Retrospectiva, 1995 / 
Galería Juan Gris, Madrid, 1996.
728
El toro trágico II
1994, técnica mixta sobre papel,
33 x 49 cm.
Exposiciones: Sala de Cultura “Sa Nostra”, Maó, Palma de 
Mallorca, Eivissa, Sala d`exposicions El Roser, Sala de Cultura 
“Sa Nostra”, Ciutadella de Menorca, 2ª Retrospectiva, 1995 / 
Galería Juan Gris, Madrid, 1996.
729
El toro trágico III
1994, técnica mixta sobre papel,
33 x 49 cm. 
Exposiciones: Sala de Cultura “Sa Nostra”, Maó, Palma de 
Mallorca, Eivissa, Sala d`exposicions El Roser, Sala de Cultura 
“Sa Nostra”, Ciutadella de Menorca, 2ª Retrospectiva, 1995 / 












El toro trágico V
1994, técnica mixta sobre papel,
33 x 49 cm.
Bibliografía: Diario Ya, Madrid, 31-05-1996.
Exposiciones: Sala de Cultura “Sa Nostra”, Maó, Palma de 
Mallorca, Eivissa, Sala d`exposicions El Roser, Sala de Cultura 
“Sa Nostra”, Ciutadella de Menorca, 2ª Retrospectiva, 1995 / 
Galería Juan Gris, Madrid, 1996.
732
El toro trágico IV
1994, técnica mixta sobre papel,
33 x 49 cm.
Bibliografía: Diario Ya, Madrid, 31-05-1996.
Exposiciones: SSala de Cultura “Sa Nostra”, Maó, Palma de 
Mallorca, Eivissa, Sala d`exposicions El Roser, Sala de Cultura 
“Sa Nostra”, Ciutadella de Menorca, 2ª Retrospectiva, 1995  / 
Galería Juan Gris, Madrid, 1996.
731
298
Escultor de cabezas I
1994, carboncillo sobre papel,
48,5 x 33,5 cm.
Exposiciones: Sala de Cultura “Sa Nostra”, Maó, Palma de 
Mallorca, Eivissa, Sala d`exposicions El Roser, Sala de Cultura 





Escultor de cabezas III
1994, carboncillo y pastel sobre papel,
55,5 x 76 cm.
Bibliografía: Revista Antena Semanal, Suplemento, 
05-02-1995 /  Guadalimar, Dossier Matías Quetglas, 1996 / 
Blanco y Negro, Madrid, 25-05-1996.
Exposiciones: Sala de Cultura “Sa Nostra”, Maó, Palma de 
Mallorca, Eivissa, Sala d`exposicions El Roser, Sala de Cultura 
“Sa Nostra”, Ciutadella de Menorca, 2ª Retrospectiva, 1995 / 
Arco, ´95 / Galería Juan Gris, Madrid, 1996.
736
Escultor de cabezas II
1994, carboncillo y acrílico sobre papel,
48,5 x 33,5 cm.
735
299
Escultor de cabezas IV
1994, carboncillo y pastel sobre papel,
55,5 x 76 cm.
Bibliografía: Revista Antena Semanal, Suplemento, 
05-02-1995 / Revista Interviu, 15-05-1995 / Guadalimar, 
Dossier Matías Quetglas, 1996. 
Exposiciones: Sala de Cultura “Sa Nostra”, Maó, Palma de 
Mallorca, Eivissa, Sala d`exposicions El Roser, Sala de Cultura 
“Sa Nostra”, Ciutadella de Menorca, 2ª Retrospectiva, 1995 / 
Arco, ´95 / Galería Juan Gris, Madrid, 1996.
739
Escultor de cabezas con mujer y gato
1994, acrílico sobre táblex,
73 x 60 cm.
Bibliografía: Revista Antena Semanal, Suplemento, 05-02-
1995 / Diario Menorca, 13-01-2001.
Exposiciones: Sala de Cultura “Sa Nostra”, Maó, Palma de 
Mallorca, Eivissa, Sala d`exposicions El Roser, Sala de Cultura 
“Sa Nostra”, Ciutadella de Menorca, 2ª Retrospectiva, 1995 / 





1994, acrílico sobre táblex,
40 x 29 cm.
Bibliografía:Revista Interviú, 15-05-1995.
Exposiciones: Sala de Cultura “Sa Nostra”, Maó, Palma de 
Mallorca, Eivissa, Sala d`exposicions El Roser, Sala de Cultura 








Pintor muerto de amor
1994, técnica mixta sobre cartón,
23,5 x 33,5 cm.
Exposiciones: Galería Trama, Barcelona, 1994.
741
Pintor muerto de amor
1994, técnica mixta sobre papel,
51 x 35 cm.
Bibliografía: Portada revista Guadalimar, nº 124, Mayo de 1994.







24 x 35 cm.









Cabeza de fauno joven
1994, bronce,
28 x 19 x 15,5 cm.
Exposiciones: Museo Tiflológico, Madrid, 1995 / Sala de 
Cultura “Sa Nostra”, Maó, Palma de Mallorca, Eivissa, 
Sala d`exposicions El Roser, Sala de Cultura “Sa Nostra”, 
Ciutadella de Menorca, 2ª Retrospectiva, 1995 / Galería 




1994, madera de fresno,
130 x 85 cm.
Bibliografía: Revista Antena Semanal, Suplemento,
 05-02-1995 / Cinco Días, 08-02-1995 / ABC, 13-02-1995 
/ Tetuán 30 días, 01-11-95 / Diario Menorca, 22-01-1996 / 
Diario Menorca, 21-01-1997 /  El Iris, Ciutadella, 16-01-1997 
/ Burgos 7 días, 13-02-1999 / Última Hora, 27-08-2001.
Exposiciones: Sala de Cultura “Sa Nostra”, Maó, Palma de 
Mallorca, Eivissa, Sala d`exposicions El Roser, Sala de Cultura 
“Sa Nostra”, Ciutadella de Menorca, 2ª Retrospectiva, 1995 / 







25,5 x 23 x 20 cm.
Exposiciones: Colección Lorenzana / Museo Tiflológico, 
Madrid, 1995 / Sala de Cultura “Sa Nostra”, Maó, Palma de 
Mallorca, Eivissa, Sala d`exposicions El Roser, Sala de Cultura 
“Sa Nostra”, Ciutadella de Menorca, 2ª Retrospectiva, 1995 / 





Veritable portrait de la Stª Vierge
47,5 x 38 cm.
749
Cabeza azul
1995, tinta y acrílico sobre cartón,
46,5 x 25 cm.
Exposiciones: Sala de Cultura “Sa Nostra”, Maó, Palma de 
Mallorca, Eivissa, Sala d`exposicions El Roser, Sala de Cultura 
“Sa Nostra”, Ciutadella de Menorca, 2ª Retrospectiva, 1995.
751
Cabeza que mira
1995, carboncillo sobre cartón,
40 x 29 cm.
Exposiciones: Sala de Cultura “Sa Nostra”, Maó, Palma de 
Mallorca, Eivissa, Sala d`exposicions El Roser, Sala de Cultura 
“Sa Nostra”, Ciutadella de Menorca, 2ª Retrospectiva, 1995 / 





Veritable portrait de la Stª Vierge
1995, pastel sobre litografía antigua,












1995, acrílico sobre táblex,
39,5 x 70 cm.
Bibliografía: Guadalimar, Dossier Matías Quetglas, 1996.
Exposiciones: Sala de Cultura “Sa Nostra”, Maó, Palma de 
Mallorca, Eivissa, Sala d`exposicions El Roser, Sala de Cultura 
“Sa Nostra”, Ciutadella de Menorca, 2ª Retrospectiva, 1995.
755
La Piedad
1995, acrílico sobre táblex,
39,5 x 70 cm.
Bibliografía: Blanco y Negro, Madrid, 25-05-1998.
Exposiciones: Sala de Cultura “Sa Nostra”, Maó, Palma de 
Mallorca, Eivissa, Sala d`exposicions El Roser, Sala de Cultura 
“Sa Nostra”, Ciutadella de Menorca, 2ª Retrospectiva, 1995 / 
Galería Juan Gris, Madrid, 1996  / Galería Juan Gris, Madrid, 
1997 / Galería Juan Gris, Madrid, 1998.
756
Contraluz
1995, acrílico sobre táblex,
39,5 x 70 cm.
Exposiciones: Sala de Cultura “Sa Nostra”, Maó, Palma de 
Mallorca, Eivissa, Sala d`exposicions El Roser, Sala de Cultura 





Desnudo y dos pintores
1995, acrílico sobre cartón,
25,5 x 45,5 cm.
Bibliografía: Guadalimar, Dossier Matías Quetglas, 1996.
Exposiciones: Sala de Cultura “Sa Nostra”, Maó, Palma de 
Mallorca, Eivissa, Sala d`exposicions El Roser, Sala de Cultura 
“Sa Nostra”, Ciutadella de Menorca, 2ª Retrospectiva, 1995.
758
Dos mujeres acostadas
1995, acrílico sobre cartón,
25,5 x 45,5 cm.
Exposiciones: Sala de Cultura “Sa Nostra”, Maó, Palma de 
Mallorca, Eivissa, Sala d`exposicions El Roser, Sala de Cultura 
“Sa Nostra”, Ciutadella de Menorca, 2ª Retrospectiva, 1995 / 
Galería Trama, Barcelona, 1998.
759
Cupido, Venus y mujer
1995, acrílico sobre cartón,





Frutero y pájaro volando
1995, acrílico sobre cartón,
28 x 38,5 cm.
Exposiciones: Colección Lorenzana / Sala de Cultura “Sa 
Nostra”, Maó, Palma de Mallorca, Eivissa, Sala d`exposicions 
El Roser, Sala de Cultura “Sa Nostra”, Ciutadella de Menorca, 
2ª Retrospectiva, 1995.
761
Frutero y cuatro pájaros
1995, acrílico sobre cartón,
25,5 x 45,5 cm.
Exposiciones: Sala de Cultura “Sa Nostra”, Maó, Palma de 
Mallorca, Eivissa, Sala d`exposicions El Roser, Sala de Cultura 
“Sa Nostra”, Ciutadella de Menorca, 2ª Retrospectiva, 1995.
762
Mujer, niño y cabra
1995, técnica mixta sobre cartón ondulado,
90 x 100 cm.
Exposiciones: Sala de Cultura “Sa Nostra”, Maó, Palma de 
Mallorca, Eivissa, Sala d`exposicions El Roser, Sala de Cultura 





Pájaro, flores y  copa
1995, acrílico sobre cartón,
25,5 x 45,5 cm.
764
La pastora
1995, acrílico sobre cartón,
90 x 100 cm.
Exposiciones: Sala de Cultura “Sa Nostra”, Maó, Palma de 
Mallorca, Eivissa, Sala d`exposicions El Roser, Sala de Cultura 








1995, óleo sobre táblex,
60 x 73 cm.
Bibliografía: Revista Interviú, 15-05-1995 / Guadalimar, 
Dossier Matías Quetglas, 1996 / Revista Blanco y Negro, 
25-05-1996.
Exposiciones: Sala de Cultura “Sa Nostra”, Maó, Palma de 
Mallorca, Eivissa, Sala d`exposicions El Roser, Sala de Cultura 
“Sa Nostra”, Ciutadella de Menorca, 2ª Retrospectiva, 1995 / 
Galería Juan Gris, Madrid, 1996 / Galería Juan Gris, 
Madrid, 1998.
767
Desnudo con pera y libro
1995, acrílico sobre cartón,
30,5 x 39,5 cm.
Exposiciones: Sala de Cultura “Sa Nostra”, Maó, Palma de 
Mallorca, Eivissa, Sala d`exposicions El Roser, Sala de Cultura 
“Sa Nostra”, Ciutadella de Menorca, 2ª Retrospectiva, 1995 
/ Galería Nolde, Navacerrada, Madrid, 1998 / Palacio de la 






1995, acrílico sobre cartón,
30 x 42,5 cm.
Exposiciones: Sala de Cultura “Sa Nostra”, Maó, Palma de 
Mallorca, Eivissa, Sala d`exposicions El Roser, Sala de Cultura 
“Sa Nostra”, Ciutadella de Menorca, 2ª Retrospectiva, 1995 
/ Galería Nolde, Navacerrada, Madrid, 1998 / Palacio de la 
Madraza, Universidad de Granada, 1998 / Casa del Cordón, 
Caja de Burgos, Burgos, 1999.
768
El crocket
1995, acrílico sobre táblex,
60 x 73 cm.
Exposiciones: Sala de Cultura “Sa Nostra”, Maó, Palma de 
Mallorca, Eivissa, Sala d`exposicions El Roser, Sala de Cultura 
“Sa Nostra”, Ciutadella de Menorca, 2ª Retrospectiva, 1995 / 





Media figura con naranja
1995, acrílico sobre cartón,
45 x 25,5 cm.
Bibliografía: Guadalimar, Dossier Matías Quetglas, 1996 / 
Diario ABC, Madrid, 26-04-1996.
Exposiciones: Sala de Cultura “Sa Nostra”, Maó, Palma de 
Mallorca, Eivissa, Sala d`exposicions El Roser, Sala de Cultura 
“Sa Nostra”, Ciutadella de Menorca, 2ª Retrospectiva, 1995 / 




1995, acrílico sobre cartón,
45,5 x 25,5 cm.
Bibliografía: Guadalimar, Dossier Matías Quetglas, 1996 / 
Blanco y Negro, Madrid, 25-05-1996.
Exposiciones: Sala de Cultura “Sa Nostra”, Maó, Palma de 
Mallorca, Eivissa, Sala d`exposicions El Roser, Sala de Cultura 
“Sa Nostra”, Ciutadella de Menorca, 2ª Retrospectiva, 1995 / 







1995, técnica mixta sobre papel manufacturado,
83 x 63,5 cm.
Bibliografía: Diario El País, Madrid, 26-04-1996 / Época, 
Madrid, 29-04-1996 / Blanco y Negro, Madrid, 25-05-1996 / 
Diario El País, Madrid, 25-05-1996 / Diario Ya, Madrid, 31-
05-1996 / Guadalimar, Madrid, 1993.
Exposiciones: Galería Levy, Arco ´95, 1995 / Sala de 
Cultura “Sa Nostra”, Maó, Palma de Mallorca, Eivissa, 
Sala d`exposicions El Roser, Sala de Cultura “Sa Nostra”, 
Ciutadella de Menorca, 2ª Retrospectiva, 1995 / Galería 
Juan Gris, Madrid, 1996 / Galería Juan Gris, Madrid, 1998 / 




1995, técnica mixta sobre papel manufacturado,
83 x 63,5 cm.
Bibliografía: Revista Guadalimar, Dossier Matías Quetglas, 1996.
Exposiciones: Galería Levy, Arco´95 / Sala de Cultura “Sa 
Nostra”, Maó, Palma de Mallorca, Eivissa, Sala d`exposicions 
El Roser, Sala de Cultura “Sa Nostra”, Ciutadella de Menorca, 





Pequeña naturaleza muerta tenebrista
1995, acrílico sobre aglomerado,
22 x 28 cm.
Exposiciones: Sala de Cultura “Sa Nostra”, Maó, Palma de 
Mallorca, Eivissa, Sala d`exposicions El Roser, Sala de Cultura 
“Sa Nostra”, Ciutadella de Menorca, 2ª Retrospectiva, 1995.
775
La coliflor
1995, acrílico sobre táblex,
100 x 81 cm.
Exposiciones: Sala de Cultura “Sa Nostra”, Maó, Palma de 
Mallorca, Eivissa, Sala d`exposicions El Roser, Sala de Cultura 
“Sa Nostra”, Ciutadella de Menorca, 2ª Retrospectiva, 1995 / 
Casa del Cordón, Caja de Burgos, Burgos, 1999.
776
Frutero con peras y melocotón
1995, acrílico sobre aglomerado,
26,5 x 26 cm.
Exposiciones: Sala de Cultura “Sa Nostra”, Maó, Palma de 
Mallorca, Eivissa, Sala d`exposicions El Roser, Sala de Cultura 









1995, técnica mixta sobre cartón ondulado,
98 x 69 cm.
Bibliografía: Nuevo Estilo, nº 217, Abril de 1996.
Exposiciones: Sala de Cultura “Sa Nostra”, Maó, Palma de 
Mallorca, Eivissa, Sala d`exposicions El Roser, Sala de Cultura 
“Sa Nostra”, Ciutadella de Menorca, 2ª Retrospectiva, 1995 
/ Galería Nolde, Navacerrada, Madrid, 1998 / Palacio de la 
Madraza, Universidad de Granada, 1998.
779
Oveja y pájaro (esopo)
1995, técnica mixta sobre cartón ondulado,
90 x 100 cm.
Bibliografía: Diario Menorca, 17-12-1995.
Exposiciones: Sala de Cultura “Sa Nostra”, Maó, Palma de 
Mallorca, Eivissa, Sala d`exposicions El Roser, Sala de Cultura 
“Sa Nostra”, Ciutadella de Menorca, 2ª Retrospectiva, 1995 
/ Galería Nolde, Navacerrada, Madrid, 1998 / Palacio de la 







La barca del amor




1996, dibujo, técnica mixta sobre papel,
70 x 72 cm.






1996, técnica mixta sobre papel manufacturado,
45 x 32 cm.
Bibliografía: Guadalimar, Dossier Matías Quetglas, 1996.






1996, carboncillo sobre papel.
785
Nada es sencillo
1996, acrílico sobre táblex,
45 x 45 cm.
Bibliografía: Guadalimar, Dossier Matías Quetglas, 1996.
Exposiciones: Galería Trama, Barcelona, 1997 / Galería 
Nolde, Navacerrada, Madrid, 1998 / Palacio de la Madraza, 









Mujer sobre toro blanco
1996, técnica mixta sobre papel manufacturado,
82 x 63 cm.
Exposiciones: Galería Nolde, Navacerrada, Madrid, 1998 / 
Palacio de la Madraza, Universidad de Granada, 1998 / Sala 
Pelaires, Palma de Mallorca, 1998.
788
Todo es sencillo
1996, acrílico sobre táblex,
45 x 45 cm.







30 x 31 cm.
Exposiciones: Galería Trama, Barcelona, 1998 / Galería 
Nolde, Navacerrada, Madrid, 1998 / Palacio de la Madraza, 





51 x 47 cm.
Exposiciones: Galería Trama, Barcelona, 1997 / Galería 
Nolde, Navacerrada, Madrid, 1998 / Palacio de la Madraza, 





Desnudo con pera a la izquierda
1996, relieve, poliéster,
67 x 44 cm.






Bibliografía: Blanco y Negro, Madrid, 25-05-1996 / Diario 
Ideal, Granada, 16-02-1998.
Exposiciones: Galería Trama, Barcelona, 1997 / Glería 
Nolde, Navacerrada, Madrid, 1998 / Sala Pelaires, Palma, 
1998 / Palacio de la Madraza, Granada, 1998 / Galería J. M. 
Lumbreras, Bilbao, 1998 / Casa del Cordón, Burgos, 1999 / La 
Plenitud, 3ª Retrospectiva, 1996-2006, Ciutadella de Menorca, 
Sala d`Exposicions, El Roser y Sala de cultura “Sa Nostra”, 
Maó, Museo de Menorca y Sala de Cultura “Sa Nostra”, Palma 




42 x 38 cm.
Exposiciones: Galería Trama, Barcelona, 1997 / Galería Nolde, 
Navacerrada, Madrid, 1998 / Sala Pelaires, Palma de Mallorca, 
1998 / Palacio de la Madraza, Universidad de Granada, 1998 / 




Desnudo con pera a la derecha
1996, relieve, poliéster,
67 x 44 cm.





Mujer que se toca la boca (en ejecución)
1996, escayola,




60 x 60 cm.
Exposiciones: Galería Trama, Barcelona, 1997 / Galería 
Nolde, Navacerrada, Madrid, 1998 / Sala Pelaires, Palma, 
1998 / Palacio de la Madraza, Granada, 1998 / Galería J. M. 
Lumbreras, Bilbao, 1998 / Casa del Cordón, Caja de Burgos, 
Burgos, 1999 / La Plenitud, 3ª Retrospectiva, 1996-2006, 
Ciutadella de Menorca, Sala d`Exposicions, El Roser y Sala 
de cultura “Sa Nostra”, Maó, Museo de Menorca y Sala de 






Mujer que se toca la boca
1996, relieve, poliéster,
34 x 33 cm.
Exposiciones: Galería Trama, Barcelona, 1998 / Galería 
Nolde, Navacerrada, Madrid, 1998 / Palacio de la Madraza, 
Universidad de Granada, 1998 / Sala Pelaires, Palma de 
Mallorca, 1998.
798
La Venus de la zambuja
1996, relieve, poliéster,
60 x 60 cm.
Exposiciones: Arco ´97, Galería Trama, Barcelona, 1997 / 
Casa del Cordón, Caja de Burgos, Burgos, 1999 / La Plenitud, 
3ª Retrospectiva, 1996-2006, Ciutadella de Menorca, Sala 
d`Exposicions, El Roser y Sala de cultura “Sa Nostra”, Maó, 
Museo de Menorca y Sala de Cultura “Sa Nostra”, Palma de 








67 x 44 cm.
Bibliografía: Revista Tiempo, 13-01-1997.
Exposiciones: Galería Trama, Barcelona, 1997 / Galería 
Nolde, Navacerrada, Madrid, 1998 / Palacio de la Madraza, 





La Venus del hacha
1996, relieve, poliéster,
140 x 79,5 cm.
Exposiciones: Galería Trama, Barcelona, 1997 / Galería 
Nolde, Navacerrada, Madrid, 1998 / Palacio de la Madraza, 
Universidad de Granada, 1998 / Sala Pelaires, Palma de 
Mallorca, 1998 / Casa del Cordón, Caja de Burgos, Burgos, 
1999 / La Plenitud, 3ª Retrospectiva, 1996-2006, Ciutadella 
de Menorca, Sala d`Exposicions, El Roser y Sala de cultura 
“Sa Nostra”, Maó, Museo de Menorca y Sala de Cultura “Sa 








43 x 43 cm.
Exposiciones: Galería Trama, Barcelona, 1997 / Galería 
Nolde, Navacerrada, Madrid, 1998 / Palacio de la Madraza, 




Centauro, mujer y niño
1997, acrílico sobre cartón,
24 x 35 cm.
Exposiciones: Galería Nolde, Navacerrada, Madrid, 1998 / 
Palacio de la Madraza, Universidad de Granada, 1998.
804
Pareja con gemelos
1997, pastel sobre papel,
75 x 54 cm.
Exposiciones: Galería J. M. Lumbreras, Bilbao, 1998 / Sala 









1997, grafito y lapices de colores sobre papel.
807
Desnudo con tres higos y pájaro
1997, dibujo sobre cartón,
Exposiciones: Sala Pelaires, Palma de Mallorca, 1998.
808
Pintor y mujer con cola de caballo
1997.





Bodegón con pájaro y copa
1997, acrílico sobre cartón,




Escultor de cabezas 
(realizado en 1995 y retocado en 1997)
1997, acrílico sobre táblex,
92 x 73 cm.
Exposiciones: Sala de Cultura “Sa Nostra”, Maó, Ciutadella, 
Palma de Mallorca, Eivissa, 1995 / La Mole Vanvitelliana, 
Ancona, Italia, 1997.
811
Escultor de cabezas (versión retocada en 1997)
1997, acrílico sobre táblex,
92 x 73 cm.
Exposiciones: Sala de Cultura “Sa Nostra”, Maó, Ciutadella, 




Modelo con pequeño cuadro
1997, pastel sobre cartón,
37 x 39 cm.





1997, pastel sobre cartón,
37 x 40 cm.





Mujer y niño en el agua
1997, pastel sobre cartón,
38 x 38 cm.
Bibliografía: Última Hora Menorca, 18-08-2000.
Exposiciones: Galería Trama, Barcelona, 1997 / Galería Retxa, 
Ciutadella de Menorca, 2000 / La Plenitud, 3ª Retrospectiva, 
1996-2006, Ciutadella de Menorca, Sala d`Exposicions, El 
Roser y Sala de cultura “Sa Nostra”, Maó, Museo de Menorca 
y Sala de Cultura “Sa Nostra”, Palma de Mallorca, Centre 








Mujer y niño en el agua
1997, acrílico sobre cartón,
73 x 60 cm.
Exposiciones: Galería Trama, Barcelona, 1997 / La Plenitud, 
3ª Retrospectiva, 1996-2006, Ciutadella de Menorca, Sala 
d`Exposicions, El Roser y Sala de cultura “Sa Nostra”, Maó, 
Museo de Menorca y Sala de Cultura “Sa Nostra”, Palma de 
Mallorca, Centre d`Exposicions Ses Voltes, 2005-2006.
817
Mujer y niño en el agua
1997, acrílico sobre cartón,
38 x 38 cm.
Exposiciones: Galería Trama, Barcelona, 1997.
818
332
Escena en el río
1997, acrílico sobre contrachapado,
50 x 69,5 cm. 
Exposiciones: La Mole Vanvitelliana, Ancona, Italia, 1997 / 
Sala Pelaires, Palma de Mallorca, 1998 / Casa del Cordón, 
Caja de Burgos, Burgos, 1999.
819
Pintor y modelo en el jardín
1997, acrílico sobre táblex,
73 x 60 cm.
Exposiciones: La Mole Vanvitelliana, Ancona, Italia, 1997 / 
Sala Pelaires, Palma de Mallorca, 1998.
820
Dos mujeres viendo caer el sol
1997, acrílico sobre tabléx,
73 x 60 cm. 
Exposiciones: Galería Nolde, Navacerrada, Madrid, 1998 / 
Palacio de la Madraza, Universidad de Granada, 1998 / Sala 





Chorro de luz en el río
1997, acrílico sobre contrachapado,
50 x 69,5 cm.
Exposiciones: La Mole Vanvitelliana, Ancona, Italia, 1997 / 
Sala Pelaires, Palma de Mallorca, 1998 / Casa del Cordón, 
Caja de Burgos, Burgos, 1999.
822
El baile de la pintura
1997, acrílico sobre táblex,
73 x 60 cm. 
Exposiciones: Galería Nolde, Navacerrada, Madrid, 1998 
/ Palacio de la Madraza, Universidad de Granada, 1998 / 
Sala Pelaires, Palma de Mallorca, 1998 / La Plenitud, 3ª 
Retrospectiva, 1996-2006, Ciutadella de Menorca, Sala 
d`Exposicions, El Roser y Sala de cultura “Sa Nostra”, Maó, 
Museo de Menorca y Sala de Cultura “Sa Nostra”, Palma de 
Mallorca, Centre d`Exposicions Ses Voltes, 2005-2006.
823
El pintor y la modelo
1997, acrílico sobre táblex,
92 x 73 cm.
Bibliografía: El Punto de las Artes, Cataluña, 04-12-1997.
Exposiciones: Galería Trama, Barcelona, 1997 / Galería 
Nolde, Navacerrada, Madrid, 1998 / Palacio de la Madraza, 
Universidad de Granada, 1998 / Sala Pelaires, Palma de 
Mallorca, 1998 / La Plenitud, 3ª Retrospectiva, 1996-2006, 
Ciutadella de Menorca, Sala d`Exposicions, El Roser y Sala 
de cultura “Sa Nostra”, Maó, Museo de Menorca y Sala de 
Cultura “Sa Nostra”, Palma de Mallorca, Centre d`Exposicions 





El baile del vino
1997, acrílico sobre tabléx,
73 x 60 cm.
Bibliografía: Última Hora Menorca, 18-08-2000.
Exposiciones: Galería Trama, Barcelona, 1997 / Galería Nolde, 
Navacerrada, Madrid, 1998 / Palacio de la Madraza, Granada, 
1998 / Sala Pelaires, Palma de Mallorca, 1998 / La Plenitud, 
3ª Retrospectiva, 1996-2006, Ciutadella de Menorca, Sala 
d`Exposicions, El Roser y Sala de cultura “Sa Nostra”, Maó, 
Museo de Menorca y Sala de Cultura “Sa Nostra”, Palma de 
Mallorca, Centre d`Exposicions Ses Voltes, 2005-2006.
825
El cielo verde (la nuca de la modelo)
1997, acrílico sobre tabléx,
100 x 81 cm.
Bibliografía: Diario de Mallorca, 15-05-1998.
Exposiciones: Galería Trama, Barcelona, 1997 / Galería Nolde, 
Navacerrada, Madrid, 1998 / Sala Pelaires, Palma, 1998 / 
Palacio de la Madraza, Granada, 1998.
826
El baile de la manzana
1997, acrílico sobre tabléx,
73 x 60 cm.
Exposiciones: Galería Trama, Barcelona, 1997 / Galería 
Nolde, Navacerrada, Madrid, 1998 / Palacio de la Madraza, 
Universidad de Granada, 1998 / Sala Pelaires, Palma de 
Mallorca, 1998 / La Plenitud, 3ª Retrospectiva, 1996-2006, 
Ciutadella de Menorca, Sala d`Exposicions, El Roser y Sala 
de cultura “Sa Nostra”, Maó, Museo de Menorca y Sala de 







1997, acrílico sobre táblex,
73 x 60 cm.
Exposiciones: Galería Trama, Barcelona, 1997 / Galería Nolde, 
Navacerrada, Madrid, 1998 / Sala Pelaires, Palma, 1998 / 
Palacio de la Madraza, Granada, 1998 / Casa del Cordón, Caja 
de Burgos, Burgos, 1999.
828
Modelo y pintor y melocotón
1997, acrílico sobre táblex,
100 x 81 cm.
Exposiciones: Galería Trama, Barcelona, 1997 / Galería Nolde, 
Navacerrada, Madrid, 1998 / Palacio de la Madraza, Granada, 
1998 / Sala Pelaires, Palma de Mallorca, 1998.
829
El baile de la copa
1997, acrílico sobre táblex,
92 x 73 cm.
Exposiciones: Galería Trama, Barcelona, 1997 / La Plenitud, 
3ª Retrospectiva, 1996-2006, Ciutadella de Menorca, Sala 
d`Exposicions, El Roser y Sala de cultura “Sa Nostra”, Maó, 
Museo de Menorca y Sala de Cultura “Sa Nostra”, Palma de 






1997, acrílico sobre tabla,
59 x 40 cm.
Exposiciones: La Plenitud, 3ª Retrospectiva, 1996-2006, 
Ciutadella de Menorca, Sala d`Exposicions, El Roser y Sala 
de cultura “Sa Nostra”, Maó, Museo de Menorca y Sala de 






“Carota”, s´Homo des Be
1997, acrílico sobre tabla,
59 x 40 cm.
Exposiciones: La Plenitud, 3ª Retrospectiva, 1996-2006, 
Ciutadella de Menorca, Sala d`Exposicions, El Roser y Sala 
de cultura “Sa Nostra”, Maó, Museo de Menorca y Sala de 






Dibujo. Círculo de Bellas Artes 
1998.
833
Dibujo. Círculo de Bellas Artes 
1998. 
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Dibujo. Círculo de Bellas Artes
1998. 
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Dibujo. Círculo de Bellas Artes 
1998. 
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Dibujo. Círculo de Bellas Artes
1998.
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Dibujo. Círculo de Bellas Artes
1998.
840






Dibujo. Círculo de Bellas Artes
1998.
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Dibujo. Círculo de Bellas Artes 
1998. 
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Dibujo. Círculo de Bellas Artes
1998. 
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Dibujo. Círculo de Bellas Artes 
1998. 
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Dibujo. Círculo de Bellas Artes
1998.
847








Dibujo. Círculo de Bellas Artes 
1998. 
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Dibujo. Círculo de Bellas Artes
1998, técnica mixta sobre cartón.
852
346
Dibujo. Círculo de Bellas Artes
1998.
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Dibujo. Círculo de Bellas Artes
1998.
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1998, aguafuerte, resina (plancha, 49 x 32,5 cm.)
papel, 76 x 56,5 cm.
Exposición: La Plenitud, 3ª Retrospectiva, 1996-2006, 
Ciutadella de Menorca, Sala d`Exposicions, El Roser y Sala 
de cultura “Sa Nostra”, Maó, Museo de Menorca y Sala de 




1998, aguafuerte en tres colores, (plancha, 49 x 32,5 cm.)
papel, 75 x 32,5 cm.
Bibliografía: Maragall edicions, Barcelona, Marzo de 1999 / 












1998, acrílico sobre contrachapado,
41 x 33 cm.









1998, técnica mixta sobre cartón,
38 x 38 cm.












1998, acrílico sobre tabla,
114 x 146 cm.
Bibliografía: Diario de Burgos, 06-02-1999 / El Punto de las 
Artes, Cataluña, 26-02-1999.
Exposiciones: Galería J. M. Lumbreras, Bilbao, 1998 / Casa 
del Cordón, Caja de Burgos, Burgos, 1999 / La Plenitud, 
3ª Retrospectiva, 1996-2006, Ciutadella de Menorca, Sala 
d`Exposicions, El Roser y Sala de cultura “Sa Nostra”, Maó, 
Museo de Menorca y Sala de Cultura “Sa Nostra”, Palma de 
Mallorca, Centre d`Exposicions Ses Voltes, 2005-2006.
870
Baile de exhibición
1998, acrílico sobre táblex,
56 x 40 cm.







1998, acrílico sobre tabla,
55 x 46 cm.
Exposiciones: Galería J. M. Lumbreras, Bilbao, 1998.
875
La lanza
1998, acrílico sobre tabla,
73 x 60 cm.





1998, acrílico sobre tabla,
114 x 146 cm.
Exposiciones: Galería J. M. Lumbreras, Bilbao, 1998 / Casa 
del Cordón, Caja de Burgos, Burgos, 1999 / La Plenitud, 
3ª Retrospectiva, 1996-2006, Ciutadella de Menorca, Sala 
d`Exposicions, El Roser y Sala de cultura “Sa Nostra”, Maó, 
Museo de Menorca y Sala de Cultura “Sa Nostra”, Palma de 




1998, acrílico sobre táblex,
73 x 60 cm.
Exposiciones: Galería J. M. Lumbreras, Bilbao, 1998 / Casa 
del Cordón, Caja de Burgos, Burgos, 1999.
876
La salida del baño
1998, acrílico sobre táblex,
130 x 97 cm.
Exposiciones: Galería J. M. Lumbreras, Bilbao, 1998 / Casa 
del Cordón, Caja de Burgos, Burgos, 1999 / La Plenitud, 
3ª Retrospectiva, 1996-2006, Ciutadella de Menorca, Sala 
d`Exposicions, El Roser y Sala de cultura “Sa Nostra”, Maó, 
Museo de Menorca y Sala de Cultura “Sa Nostra”, Palma de 
Mallorca, Centre d`Exposicions Ses Voltes, 2005-2006.
877
La voluptuosa
1998, acrílico sobre táblex,
73 x 60 cm.
Exposiciones: Galería J. M. Lumbreras, Bilbao, 1998 / Casa 
del Cordón, Caja de Burgos, Burgos, 1999 / La Plenitud, 
3ª Retrospectiva, 1996-2006, Ciutadella de Menorca, Sala 
d`Exposicions, El Roser y Sala de cultura “Sa Nostra”, Maó, 
Museo de Menorca y Sala de Cultura “Sa Nostra”, Palma de 






1998, acrílico sobre táblex,
55 x 46 cm.
Exposiciones: Galería J. M. Lumbreras, Bilbao, 1998.
879
Pareja sobre verde
1998, acrílico sobre táblex,
61 x 50 cm.
Exposiciones: Galería J. M. Lumbreras, Bilbao, 1998 / Casa 











1998, técnica mixta sobre cartón,
38 x 38 cm. 
Exposiciones: Galería J. M. Lumbreras, Bilbao, 1998.
883
La Venus de las tijeras (esbozo color)
1998, grabado, (plancha, 49 x 32,5 cm.)
papel, 76 x 56,5 cm.
Exposiciones: La Plenitud, 3ª Retrospectiva, 1996-2006, 
Ciutadella de Menorca, Sala d`Exposicions, El Roser y Sala 
de cultura “Sa Nostra”, Maó, Museo de Menorca y Sala de 





1998, aguafuerte, (plancha, 49 x 32,5 cm.)
papel, 76 x 56,5 cm.
Bibliografía: Maragall edicions, Barcelona, Marzo de 1999.
Exposiciones: La Plenitud, 3ª Retrospectiva, 1996-2006, 
Ciutadella de Menorca, Sala d`Exposicions, El Roser y Sala 
de cultura “Sa Nostra”, Maó, Museo de Menorca y Sala de 





La Venus de las tijeras
1998, aguafuerte, (plancha, 49 x 32,5 cm.)
papel, 76 x 56,5 cm.
Bibliografía: Maragall edicions, Barcelona, Marzo de 1999.
885
Eva
1998, técnica mixta sobre cartón,
38 x 38 cm.
Exposiciones: Galería J. M. Lumbreras, Bilbao, 1998.
886
358
Ciento y … postalicas a Federico García Lorca 
(reverso, dedicatoria autógrafa) 
1998.
Exposiciones: Museo Postal y Telégrafico, Madrid, 1998. 
888
Ciento y … postalicas a Federico García Lorca
(anverso) 
1998.




Uno más uno igual a infinito
1998, punta seca sobre formica,
papel, 20,8 x 14 cm.
Exposiciones: La Plenitud, 3ª Retrospectiva, 1996-2006, 
Ciutadella de Menorca, Sala d`Exposicions, El Roser y Sala 
de cultura “Sa Nostra”, Maó, Museo de Menorca y Sala de 




La familia del flautista
1999, acrílico sobre lienzo,
130 x 195 cm.
Bibliografía: Diario de Burgos, 06-02-1999 / Última Hora, 
Menorca, 17-12-2005 / Diario  Menorca, 18-12-2005  / 
Última Hora, Menorca, 17-12-2005.
Exposiciones: Casa del Cordón, Caja de Burgos, Burgos, 
1999 / La Plenitud, 3ª Retrospectiva, 1996-2006, Ciutadella 
de Menorca, Sala d`Exposicions, El Roser y Sala de cultura 
“Sa Nostra”, Maó, Museo de Menorca y Sala de Cultura “Sa 
Nostra”, Palma de Mallorca, Centre d`Exposicions Ses Voltes, 
2005-2006 / Galería Fermín Echauri, Pamplona, 1999.
891
Pareja
1999, aguafuerte, (dos planchas, 20,5 x 19 cm.)
papel, 43 x 33 cm.
Bibliografía: Última Hora, Menorca, 19-08-2000.
Exposiciones: Galería Retxa, Ciutadella de Menorca, 2000 / La 
Plenitud, 3ª Retrospectiva, 1996-2006, Ciutadella de Menorca, 
Sala d`Exposicions, El Roser y Sala de cultura “Sa Nostra”, 
Maó, Museo de Menorca y Sala de Cultura “Sa Nostra”, Palma 














1999, técnica mixta sobre cartón,
104 x 75 cm.
Exposiciones: La Plenitud, 3ª Retrospectiva, 1996-2006, 
Ciutadella de Menorca, Sala d`Exposicions, El Roser y Sala 
de cultura “Sa Nostra”, Maó, Museo de Menorca y Sala de 
Cultura “Sa Nostra”, Palma de Mallorca, Centre d`Exposicions 
Ses Voltes, 2005-2006.
893
Pintor y modelo enlazados
1999, aguafuerte y aguatinta, (dos planchas, 91,5 x 59,5 cm.)
papel, 111 x 76 cm.
894
361
Desnudo con perfil rojo
1999, aguafuerte, (dos planchas, 20,5 x 19 cm.)
papel, 43 x 33 cm.
Bibliografía: Última Hora, Menorca, 19-08-2000.
Exposiciones: Galería Retxa, Ciutadella de Menorca, 2000 / La 
Plenitud, 3ª Retrospectiva, 1996-2006, Ciutadella de Menorca, 
Sala d`Exposicions, El Roser y Sala de cultura “Sa Nostra”, 
Maó, Museo de Menorca y Sala de Cultura “Sa Nostra”, Palma 





El Buen Pastor (estudio)
1999, carboncillo sobre cartón,
47 x 38 cm.
Exposiciones: La Plenitud, 3ª Retrospectiva, 1996-2006, 
Ciutadella de Menorca, Sala d`Exposicions, El Roser y Sala 
de cultura “Sa Nostra”, Maó, Museo de Menorca y Sala de 
Cultura “Sa Nostra”, Palma de Mallorca, Centre d`Exposicions 
Ses Voltes, 2005-2006.
897
El Buen Pastor I
1999, acrílico sobre tabla.
898
El Buen Pastor II






1999, acrílico sobre aglomerado,
24 cm.
Exposiciones: Galería Juan Gris, Madrid, 2000.
900
Baile de poniente
1999, acrílico sobre contrachapado,
41 x 33 cm.
Exposiciones: Galería Juan Gris, Madrid, 2000 / La Plenitud, 
3ª Retrospectiva, 1996-2006, Ciutadella de Menorca, Sala 
d`Exposicions, El Roser y Sala de cultura “Sa Nostra”, Maó, 
Museo de Menorca y Sala de Cultura “Sa Nostra”, Palma de 
Mallorca, Centre d`Exposicions Ses Voltes, 2005-2006.
901
El abrazo
1999, acrílico sobre cartón neutro,
38 x 38 cm.






1999, acrílico sobre contrachapado,
46 x 55 cm.
Exposiciones: Galería Juan Gris, Madrid, 2000.
903
El arrebato
1999, acrílico sobre táblex,
81 x 65 cm.
Bibliografía: Diario La Razón, Madrid, 24-03-2000 / Revista 
Protagonistas, Barcelona, 19-04-2000 / Diario Menorca, 
04-05-2000.
Exposiciones: Galería Juan Gris, Madrid, 2000.
904
El cascabel
1999, acrílico sobre contrachapado,
73 x 60 cm.






1999, acrílico sobre contrachapado,
46 x 55 cm.
Exposiciones: Galería Juan Gris, Madrid, 2000.
906
Bailarina
1999, acrílico sobre contrachapado,
122 x 81 cm.
Bibliografía: Revista Protagonisti, 19-04-2001 / Última Hora, 
Menorca, 4-2-2006.
Exposiciones: Galería Juan Gris, Madrid, 2000 / La Plenitud, 
3ª Retrospectiva, 1996-2006, Ciutadella de Menorca, Sala 
d`Exposicions, El Roser y Sala de cultura “Sa Nostra”, Maó, 
Museo de Menorca y Sala de Cultura “Sa Nostra”, Palma de 
Mallorca, Centre d`Exposicions Ses Voltes, 2005-2006.
907
Desnudo en sanguina
1999, punta seca, (plancha de plástico, 20,5 x 20,5 cm.)
papel, 41 x 33,5 cm.
Exposiciones: La Plenitud, 3ª Retrospectiva, 1996-2006, 
Ciutadella de Menorca, Sala d`Exposicions, El Roser y Sala 
de cultura “Sa Nostra”, Maó, Museo de Menorca y Sala de 






























(boceto para una escultura) 
1999.
Talía 
(boceto para una escultura) 
1999.
Talía 








(boceto para una escultura)  
1999.
Talía 









(boceto para una escultura)  
1999.
Talía 
(boceto para una escultura)  
1999.
Talía 








(boceto para una escultura)  
1999.
Talía 
(boceto para una escultura) 
1999.
Talía 




















2000, técnica mixta sobre papel,
76 x 45 cm.
Exposiciones: La Plenitud, 3ª Retrospectiva, 1996-2006, 
Ciutadella de Menorca, Sala d`Exposicions, El Roser y Sala 
de cultura “Sa Nostra”, Maó, Museo de Menorca y Sala de 











72 x 26 x 23,5 cm.
Bibliografía: Diario Menorca, 10-02-2001 / Diario de 
Menorca, Suplemento especial, 14-06-2001 / Folleto 
inauguración, Teatro Principal Ciutadella 2001 / Útil, 
Ciutadella de Menorca, Junio de 2001.
Exposiciones: Galería Retxa, Ciutadella de Menorca, 2001 / La 
Plenitud, 3ª Retrospectiva, 1996-2006, Ciutadella de Menorca, 
Sala d`Exposicions, El Roser y Sala de cultura “Sa Nostra”, 
Maó, Museo de Menorca y Sala de Cultura “Sa Nostra”, Palma 









75 x 35 x 25 cm.
Bibliografía: Diario  Menorca, 17-12-2005.
Exposiciones: La Plenitud, 3ª Retrospectiva, 1996-2006, 
Ciutadella de Menorca, Sala d`Exposicions, El Roser y Sala 
de cultura “Sa Nostra”, Maó, Museo de Menorca y Sala de 






















Portada de una revista





2000, acrílico sobre contrachapado.
Bibliografía: Revista Protagonisti, 19-04-2001.
935
La gran poetisa
2000, acrílico sobre contrachapado,
146 x 114 cm.
Bibliografía: Última Hora, Menorca, 19-08-2000 / Semanario 
El Iris, Ciutadella de Menorca, 25-08-2000.
Exposiciones: Galería Juan Gris, Madrid, 2000 / Galería 
Retxa, Ciutadella de Menorca, 2000 / La Plenitud, 3ª 
Retrospectiva, 1996-2006, Ciutadella de Menorca, Sala 
d`Exposicions, El Roser y Sala de cultura “Sa Nostra”, Maó, 
Museo de Menorca y Sala de Cultura “Sa Nostra”, Palma de 
Mallorca, Centre d`Exposicions Ses Voltes, 2005-2006.
936
Pintor y musa bailando
2000, acrílico sobre D.M.
100 x 81 cm.
Bibliografía: Revista Protagonisti, 19-04-2001 / Diario 
Menorca, 17-12-2005 /  Diario Menorca, 04-02-2006
Exposiciones: Galería Juan Gris, Madrid, 2000 / La Plenitud, 
3ª Retrospectiva, 1996-2006, Ciutadella de Menorca, Sala 
d`Exposicions, El Roser y Sala de cultura “Sa Nostra”, Maó, 
Museo de Menorca y Sala de Cultura “Sa Nostra”, Palma de 





La salida del baño
2000, acrílico sobre contrachapado,
130 x 97 cm.
Bibliografía: Diario El País, Madrid, 25-03-2000 / Diario 
ABC, Madrid, 25-03-2000 / Diario El Mundo, Madrid, 
05-04-2000.
Exposiciones: Galería Juan Gris, Madrid, 2000.
938
Giganta con pañuelo
2000, acrílico sobre contrachapado,
146 x 114 cm.
Bibliografía: Última Hora, Menorca, 19-08-2000 / Semanario 
El Iris, Ciutadella de Menorca, 25-08-2000.
Exposiciones: Galería Juan Gris, Madrid, 2000 / Galería 
Retxa, Ciutadella de Menorca, 2000.
939
Conversación
2000, acrílico sobre táblex,
55 x 47 cm.







Bibliografía: Catálogo, Exposición, La Plenitud, 2005.






2000, aguafuerte, punta seca y resina, 
(dos planchas, 55 x 45 cm.)
papel, 73,5 x 55,5 cm.
Bibliografía: Revista Protagonisti, 19-04-2001. 
Exposiciones: La Plenitud, 3ª Retrospectiva, 1996-2006, 
Ciutadella de Menorca, Sala d`Exposicions, El Roser y Sala 
de cultura “Sa Nostra”, Maó, Museo de Menorca y Sala de 






Dos mujeres con pájaro
2001, técnica mixta sobre cartón,
25,5 x 45,5 cm.
Exposiciones: La Plenitud, 3ª Retrospectiva, 1996-2006, 
Ciutadella de Menorca, Sala d`Exposicions, El Roser y Sala 
de cultura “Sa Nostra”, Maó, Museo de Menorca y Sala de 
Cultura “Sa Nostra”, Palma de Mallorca, Centre d`Exposicions 
Ses Voltes, 2005-2006.
943
Maternidad con niño pintor
2001, acrílico sobre contrachapado,
55 x 46 cm.
Exposiciones: La Plenitud, 3ª Retrospectiva, 1996-2006, 
Ciutadella de Menorca, Sala d`Exposicions, El Roser y Sala 
de cultura “Sa Nostra”, Maó, Museo de Menorca y Sala de 




2001, técnica mixta sobre cartón,
28,5 x 24 cm.
Exposiciones: La Plenitud, 3ª Retrospectiva, 1996-2006, 
Ciutadella de Menorca, Sala d`Exposicions, El Roser y Sala 
de cultura “Sa Nostra”, Maó, Museo de Menorca y Sala de 







2001, carboncillo y pastel sobre cartón,
25,5 x 45,5 cm.
Exposiciones: La Plenitud, 3ª Retrospectiva, 1996-2006, 
Ciutadella de Menorca, Sala d`Exposicions, El Roser y Sala 
de cultura “Sa Nostra”, Maó, Museo de Menorca y Sala de 
Cultura “Sa Nostra”, Palma de Mallorca, Centre d`Exposicions 
Ses Voltes, 2005-2006.
946
La Venus del agua
2001, acrílico sobre contrachapado,
100 x 81 cm.
Exposiciones: La Plenitud, 3ª Retrospectiva, 1996-2006, 
Ciutadella de Menorca, Sala d`Exposicions, El Roser y Sala 
de cultura “Sa Nostra”, Maó, Museo de Menorca y Sala de 





Maternidad de sa cullera
2001, acrílico sobre contrachapado,
55 x 46 cm.
Exposiciones: La Plenitud, 3ª Retrospectiva, 1996-2006, 
Ciutadella de Menorca, Sala d`Exposicions, El Roser y Sala 
de cultura “Sa Nostra”, Maó, Museo de Menorca y Sala de 




Mujer con sandalias y gato
2001, acrílico sobre contrachapado,
73 x 60 cm.
949
Mujer peinandose
2001, acrílico sobre tabla,
73 x 60 cm.
Bibliografía: Última Hora, Menorca, Dominical, 12-03-2006.
Exposiciones: Galería Trama, Barcelona, 2003 / La Plenitud, 
3ª Retrospectiva, 1996-2006, Ciutadella de Menorca, Sala 
d`Exposicions, El Roser y Sala de cultura “Sa Nostra”, Maó, 
Museo de Menorca y Sala de Cultura “Sa Nostra”, Palma de 





La chica del erizo
2001, acrílico sobre cartón,
47,5 x 38 cm.
Exposiciones: La Plenitud, 3ª Retrospectiva, 1996-2006, 
Ciutadella de Menorca, Sala d`Exposicions, El Roser y Sala 
de cultura “Sa Nostra”, Maó, Museo de Menorca y Sala de 






La aventura de los molinos
2001, técnica mixta sobre cartón,
47,5 x 34,5 cm.
Exposiciones: IV Centenario, Casa de la Entrevista, 
Ayuntamiento de Alcalá de Henares, Madrid, 2005 / La 
Plenitud, 3ª Retrospectiva, 1996-2006, Ciutadella de Menorca, 
Sala d`Exposicions, El Roser y Sala de cultura “Sa Nostra”, 
Maó, Museo de Menorca y Sala de Cultura “Sa Nostra”, Palma 
de Mallorca, Centre d`Exposicions Ses Voltes, 2005-2006.
952
Don Quijote, Sancho, mujer y perro
2001, técnica mixta sobre cartón,
45,5 x 32,5 cm.
Bibliografía: Revista Protagonisti, 19-04-2001.
Exposiciones: IV Centenario, Casa de la Entrevista, 
Ayuntamiento de Alcalá de Henares, Madrid, 2005.
953
Don Quijote, Sancho y el bálsamo de fierabras
2001, técnica mixta sobre cartón,
46,5 x 32 cm.
Exposiciones: IV Centenario, Casa de la Entrevista, 
Ayuntamiento de Alcalá de Henares, Madrid, 2005 / La 
Plenitud, 3ª Retrospectiva, 1996-2006, Ciutadella de Menorca, 
Sala d`Exposicions, El Roser y Sala de cultura “Sa Nostra”, 
Maó, Museo de Menorca y Sala de Cultura “Sa Nostra”, Palma 






2001, técnica mixta sobre cartón,
45,5 x 32,5 cm.
Bibliografía: Revista Protagonisti, 19-04-2001.
Exposiciones: IV Centenario, Casa de la Entrevista, 
Ayuntamiento de Alcalá de Henares, Madrid, 2005 / La 
Plenitud, 3ª Retrospectiva, 1996-2006, Ciutadella de Menorca, 
Sala d`Exposicions, El Roser y Sala de cultura “Sa Nostra”, 
Maó, Museo de Menorca y Sala de Cultura “Sa Nostra”, Palma 
de Mallorca, Centre d`Exposicions Ses Voltes, 2005-2006.
955
El caballo Clavileño
2001, técnica mixta sobre cartón,
45,5 x 33 cm.
Exposiciones: IV Centenario, Casa de la Entrevista, 
Ayuntamiento de Alcalá de Henares, Madrid, 2005.
956
En la cueva de Montesinos
2001, técnica mixta sobre cartón,
45,5 x 33 cm.
Exposiciones: IV Centenario, Casa de la Entrevista, 





Sancho come y Don Quijote quiere morir
2001, técnica mixta sobre cartón,
45,5 x 33 cm.
Exposiciones: IV Centenario, Casa de la Entrevista, 
Ayuntamiento de Alcalá de Henares, Madrid, 2005 / La 
Plenitud, 3ª Retrospectiva, 1996-2006, Ciutadella de Menorca, 
Sala d`Exposicions, El Roser y Sala de cultura “Sa Nostra”, 
Maó, Museo de Menorca y Sala de Cultura “Sa Nostra”, Palma 
de Mallorca, Centre d`Exposicions Ses Voltes, 2005-2006.
958
Don Quijote y Sancho pisados por los toros
(preparatorio)
2001, carboncillo sobre papel,





Don Quijote llevado a la jaula
(preparatorio)
2001, carboncillo sobre papel,
45,5 x 33 cm.
389
Sancho manteado
2001, técnica mixta sobre cartón,
45,5 x 33 cm.
Exposiciones: IV Centenario, Casa de la Entrevista, 
Ayuntamiento de Alcalá de Henares, Madrid, 2005.
961
Don Quijote y Sancho pisados por los toros
2001, técnica mixta sobre cartón,
45,5 x 33 cm.
Exposiciones: IV Centenario, Casa de la Entrevista, 
Ayuntamiento de Alcalá de Henares, Madrid, 2005.
962
Don Quijote llevado a la jaula
2001, técnica mixta sobre cartón,
45,5 x 33 cm.
Exposiciones: IV Centenario, Casa de la Entrevista, 





2001, técnica mixta sobre papel,
16 x 45,5 cm.
Exposiciones: IV Centenario, Casa de la Entrevista, 





2001, técnica mixta sobre papel,
10,5 x 35 cm.
Bibliografía: Día del Llibre, 2005, Xarxa de Biblioteques 
de Menorca / Quart Centenari del Quixot, 2005, Xarxa de 
Biblioteques de Menorca.
Exposiciones: IV Centenario, Casa de la Entrevista, 





La carreta de la muerte 
2001, técnica mixta sobre cartón,
48 x 68 cm.
Exposiciones: IV Centenario, Casa de la Entrevista, 





Las bodas de Camacho 
2001, técnica mixta sobre cartón,
46,5 x 65 cm.
Exposiciones: IV Centenario, Casa de la Entrevista, 
Ayuntamiento de Alcalá de Henares, Madrid, 2005 / La 
Plenitud, 3ª Retrospectiva, 1996-2006, Ciutadella de Menorca, 
Sala d`Exposicions, El Roser y Sala de cultura “Sa Nostra”, 
Maó, Museo de Menorca y Sala de Cultura “Sa Nostra”, Palma 








2001, técnica mixta sobre cartón,
45,5 x 33 cm.
Exposiciones: IV Centenario, Casa de la Entrevista, 
Ayuntamiento de Alcalá de Henares, Madrid, 2005 / La 
Plenitud, 3ª Retrospectiva, 1996-2006, Ciutadella de Menorca, 
Sala d`Exposicions, El Roser y Sala de cultura “Sa Nostra”, 
Maó, Museo de Menorca y Sala de Cultura “Sa Nostra”, Palma 
de Mallorca, Centre d`Exposicions Ses Voltes, 2005-2006.
970
2001, técnica mixta sobre papel,
17,5 x 11 cm.
Exposiciones: IV Centenario, Casa de la Entrevista, 
Ayuntamiento de Alcalá de Henares, Madrid, 2005.
968
2001, técnica mixta sobre papel,
17,5 x 11,5 cm.
Exposiciones: IV Centenario, Casa de la Entrevista, 
Ayuntamiento de Alcalá de Henares, Madrid, 2005.
969
395
2001, técnica mixta sobre papel,
18 x 11,5 cm.
Exposiciones: IV Centenario, Casa de la Entrevista, 
Ayuntamiento de Alcalá de Henares, Madrid, 2005.
971
2001, técnica mixta sobre papel,
18 x 11,5 cm.
972
2001, técnica mixta sobre papel,
17,5 x 11,5 cm.
Exposiciones: IV Centenario, Casa de la Entrevista, 





2001, técnica mixta sobre papel,
11 x 17,5 cm.
Exposiciones: IV Centenario, Casa de la Entrevista, 
Ayuntamiento de Alcalá de Henares, Madrid, 2005.
974
2001, técnica mixta sobre papel,
10,5 x 17,5 cm.
Exposiciones: IV Centenario, Casa de la Entrevista, 
Ayuntamiento de Alcalá de Henares, Madrid, 2005.
975
2001, técnica mixta sobre papel,
10,5 x 17,5 cm.
Exposiciones: IV Centenario, Casa de la Entrevista, 





2001, técnica mixta sobre papel,
11 x 17,5 cm.
Exposiciones: IV Centenario, Casa de la Entrevista, 
Ayuntamiento de Alcalá de Henares, Madrid, 2005.
977
2001, técnica mixta sobre papel,
11 x 17,5 cm.
Exposiciones: IV Centenario, Casa de la Entrevista, 
Ayuntamiento de Alcalá de Henares, Madrid, 2005.
978
2001, técnica mixta sobre papel,
11 x 17,5 cm.
Exposiciones: IV Centenario, Casa de la Entrevista, 





2001, técnica mixta sobre papel,
11 x 17,5 cm.
Exposiciones: IV Centenario, Casa de la Entrevista, 
Ayuntamiento de Alcalá de Henares, Madrid, 2005.
980
2001, técnica mixta sobre papel,
11 x 17,5 cm.
Exposiciones: IV Centenario, Casa de la Entrevista, 
Ayuntamiento de Alcalá de Henares, Madrid, 2005.
981
2001, técnica mixta sobre papel,
10 x 18 cm.
Exposiciones: IV Centenario, Casa de la Entrevista, 





2001, técnica mixta sobre papel,
10,5 x 17,5 cm.
Exposiciones: IV Centenario, Casa de la Entrevista, 
Ayuntamiento de Alcalá de Henares, Madrid, 2005.
983
2001, técnica mixta sobre papel,
10,5 x 17,5 cm.
Exposiciones: IV Centenario, Casa de la Entrevista, 
Ayuntamiento de Alcalá de Henares, Madrid, 2005.
984
2001, técnica mixta sobre papel,
10,5 x 17,5 cm.
Exposiciones: IV Centenario, Casa de la Entrevista, 





Don Quijote y el Vizcaíno
2001, técnica mixta sobre cartón,
24,5 x 24,5 cm.
Exposiciones: IV Centenario, Casa de la Entrevista, 
Ayuntamiento de Alcalá de Henares, Madrid, 2005.
986
2001, técnica mixta sobre papel,
17,5 x 10,5 cm.
Exposiciones: IV Centenario, Casa de la Entrevista, 
Ayuntamiento de Alcalá de Henares, Madrid, 2005.
987
2001, técnica mixta sobre papel,
17,5 x 11,5 cm.
Exposiciones: IV Centenario, Casa de la Entrevista, 





2001, técnica mixta sobre papel,
17,5 x 10,5 cm.
Exposiciones: IV Centenario, Casa de la Entrevista, 
Ayuntamiento de Alcalá de Henares, Madrid, 2005.
990
2001, técnica mixta sobre papel,
11 x 17,5 cm.
989
2001, técnica mixta sobre papel,
17,5 x 10 cm.
Exposiciones: IV Centenario, Casa de la Entrevista, 










Exposiciones: IV Centenario, Casa de la Entrevista, 
Ayuntamiento de Alcalá de Henares, Madrid, 2005.
993
Don Quijote I
2001, plancha de linóleo tallada,
29,5 x 29,5 cm.
Exposiciones: IV Centenario, Casa de la Entrevista, 




2001, técnica mixta sobre cartón,
32 x 29 cm.
Bibliografía: Diario de Alcalá, 21-04-2005.
Exposiciones: IV Centenario, Casa de la Entrevista, 





Exposiciones: IV Centenario, Casa de la Entrevista, 
Ayuntamiento de Alcalá de Henares, Madrid, 2005 / La 
Plenitud, 3ª Retrospectiva, 1996-2006, Ciutadella de Menorca, 
Sala d`Exposicions, El Roser y Sala de cultura “Sa Nostra”, 
Maó, Museo de Menorca y Sala de Cultura “Sa Nostra”, Palma 





Grupo escultórico, alusivo a los antiguos 
Reyes de Mallorca (memoria autógrafa)
2001.
26,5 x 37 cm.
996
Grupo escultórico, alusivo a los antiguos 
Reyes de Mallorca (memoria autógrafa)
2001.





Grupo escultórico, alusivo a los antiguos 
Reyes de Mallorca (memoria autógrafa)
2001.
26,5 x 37 cm.
998
Grupo escultórico, alusivo a los antiguos 
Reyes de Mallorca (posible emplazamiento)
2001, fotografía,





Grupo escultórico, alusivo a los antiguos 
Reyes de Mallorca (estudio)
2001, técnica mixta sobre papel,
26,5 x 37 cm.
1000
Grupo escultórico, alusivo a los antiguos
 Reyes de Mallorca (estudio)
2001, técnica mixta sobre papel,
26,5 x 37 cm.
1001
Grupo escultórico, alusivo a los antiguos 
Reyes de Mallorca (estudio)
2001, técnica mixta sobre papel,





Grupo escultórico, alusivo a los antiguos 
Reyes de Mallorca (estudio)
2001, técnica mixta sobre papel,
26,5 x 37 cm.
1003
Grupo escultórico, alusivo a los antiguos 
Reyes de Mallorca (estudio)
2001, técnica mixta sobre papel,
26,5 x 37 cm.
1004
Grupo escultórico, alusivo a los antiguos 
Reyes de Mallorca (estudio)
2001, técnica mixta sobre papel,





Grupo escultórico, alusivo a los antiguos 
Reyes de Mallorca (estudio)
2001, técnica mixta sobre papel,
26,5 x 37 cm.
1006
Grupo escultórico, alusivo a los antiguos 
Reyes de Mallorca (estudio)
2001, técnica mixta sobre papel,
26,5 x 37 cm.
1007
Grupo escultórico, alusivo a los antiguos 
Reyes de Mallorca (estudio)
2001, técnica mixta sobre papel,





Grupo escultórico, alusivo a los antiguos 
Reyes de Mallorca (estudio)
2001, técnica mixta sobre papel,
26,5 x 37 cm.
1009
Grupo escultórico, alusivo a los antiguos 
Reyes de Mallorca (estudio)
2001, técnica mixta sobre papel,
26,5 x 37 cm.
1010
Grupo escultórico, alusivo a los antiguos 
Reyes de Mallorca (estudio)
2001, técnica mixta sobre papel,





Grupo escultórico, alusivo a los antiguos 
Reyes de Mallorca (estudio)
2001, técnica mixta sobre papel,
26,5 x 37 cm.
1012
Grupo escultórico, alusivo a los antiguos 
Reyes de Mallorca (estudio)
2001, técnica mixta sobre papel,
37 x 26,5 cm.
1014
Grupo escultórico, alusivo a los antiguos 
Reyes de Mallorca (estudio)
2001, técnica mixta sobre papel,





Grupo escultórico, alusivo a los antiguos 
Reyes de Mallorca (estudio)
2001, técnica mixta sobre papel,
37 x 26,5 cm.
1016
Grupo escultórico, alusivo a los antiguos 
Reyes de Mallorca (estudio)
2001, técnica mixta sobre papel,
26,5 x 37 cm.
1015
Grupo escultórico, alusivo a los antiguos 
Reyes de Mallorca (estudio)
2001, técnica mixta sobre papel,





Grupo escultórico, alusivo a los antiguos 
Reyes de Mallorca (estudio)
2001, técnica mixta sobre papel,
37 x 26,5 cm.
1018
Grupo escultórico, alusivo a los antiguos 
Reyes de Mallorca (estudio)
2001, técnica mixta sobre papel,
37 x 26,5 cm.
1019
Grupo escultórico, alusivo a los antiguos 
Reyes de Mallorca (estudio)
2001, técnica mixta sobre papel,





Grupo escultórico, alusivo a los antiguos
Reyes de Mallorca (estudio)
2001, técnica mixta sobre papel,
37 x 26,5 cm.
1021
Grupo escultórico, alusivo a los antiguos
Reyes de Mallorca (estudio)
2001, técnica mixta sobre papel,
37 x 26,5 cm.
1022
Grupo escultórico, alusivo a los antiguos 
Reyes de Mallorca (estudio)
2001, técnica mixta sobre papel,





Flautista, volcán y tortuga
2002, acrílico sobre contrachapado,
116 x 89 cm.
Bibliografía: Diario de Menorca, 17-12-2005.
Exposiciones: La Plenitud, 3ª Retrospectiva, 1996-2006, 
Ciutadella de Menorca, Sala d`Exposicions, El Roser y Sala 
de cultura “Sa Nostra”, Maó, Museo de Menorca y Sala de 




2002, acrílico sobre tabla,
100 x 81 cm.
Bibliografía: Cuadernos Guadalimar, nº 45, Madrid, 2004.
Exposiciones: Galería Trama, Barcelona, 2003.
1025
Los enamorados
2002, acrílico sobre tabla,
73 x 60 cm.





Muchacha con frasco de aceitunas
2002, acrílico sobre D.M.
73  x 60 cm.
Bibliografía: Cuadernos Guadalimar, nº 45, Madrid, 2004.
1027
Mujer con las manos como alas
2002, acrílico sobre contrachapado,
100 x 81 cm.
Bibliografía: Revista El Temps d´Art, Enero-Febrero de 2006 
/ El Mundo, El Día de Baleares, 13-02-2006.
Exposiciones: Galería Trama, Barcelona, 2003 / La Plenitud, 
3ª Retrospectiva, 1996-2006, Ciutadella de Menorca, Sala 
d`Exposicions, El Roser y Sala de cultura “Sa Nostra”, Maó, 
Museo de Menorca y Sala de Cultura “Sa Nostra”, Palma de 
Mallorca, Centre d`Exposicions Ses Voltes, 2005-2006.
1028
Pendientes de cerezas
2002, acrílico sobre contrachapado,
100 x 81cm.
Exposiciones: Galería Trama, Barcelona, 2003 / La Plenitud, 
3ª Retrospectiva, 1996-2006, Ciutadella de Menorca, Sala 
d`Exposicions, El Roser y Sala de cultura “Sa Nostra”, Maó, 
Museo de Menorca y Sala de Cultura “Sa Nostra”, Palma de 






2002, acrílico sobre contrachapado,
100 x 81 cm.
Bibliografía: Cuadernos Guadalimar, nº 45, Madrid, 2004.
Exposiciones: La Plenitud, 3ª Retrospectiva, 1996-2006, 
Ciutadella de Menorca, Sala d`Exposicions, El Roser y Sala 
de cultura “Sa Nostra”, Maó, Museo de Menorca y Sala de 




2002, acrílico sobre tabla,
55 x 46 cm.





2002, técnica mixta sobre contrachapado,
54 x 65 cm.
Exposiciones: Galería Trama, Barcelona, 2003. 
1030
417
La muchacha y el rabilargo
2002, acrílico sobre D.M.
73 x 60 cm.
Exposiciones: La Plenitud, 3ª Retrospectiva, 1996-2006, 
Ciutadella de Menorca, Sala d`Exposicions, El Roser y Sala 
de cultura “Sa Nostra”, Maó, Museo de Menorca y Sala de 




2002, acrílico sobre tabla,
55 x 46 cm.




2002, técnica mixta sobre papel,





Fútbol en el campo
2002, acrílico sobre tabla,
54 x 65 cm.
Exposiciones: Galería Trama, Barcelona, 2003.
1037
La tarde de los pájaros
2002, acrílico sobre tabla,
54 x 65 cm.
Exposiciones: Galería Trama, Barcelona, 2003.
1038
Lectora con pendiente rojo
2002, acrílico sobre contrachapado,
65 x 81 cm.






2002, acrílico sobre contrachapado,
65 x 81 cm.
Bibliografía: Cuadernos Guadalimar, nº 45, Madrid 2004.
Exposiciones: La Plenitud, 3ª Retrospectiva, 1996-2006, 
Ciutadella de Menorca, Sala d`Exposicions, El Roser y Sala 
de cultura “Sa Nostra”, Maó, Museo de Menorca y Sala de 




2002, acrílico sobre contrachapado,
65 x 81cm.
Bibliografía: Cuadernos Guadalimar, nº 45, Madrid, 2004.
1041
Mujer sobre sábana verde
2002, acrílico sobre lienzo,
130 x 195 cm.
Bibliografía: Cuadernos Guadalimar, nº 45, Madrid 2004 / La 
Rioja, 19-03-2005 / El Mundo, El Día de Baleares, 
13-02-2006.
Exposiciones: Galería Trama, Barcelona, 2003 / La Plenitud, 
3ª Retrospectiva, 1996-2006, Ciutadella de Menorca, Sala 
d`Exposicions, El Roser y Sala de cultura “Sa Nostra”, Maó, 
Museo de Menorca y Sala de Cultura “Sa Nostra”, Palma de 
Mallorca, Centre d`Exposicions Ses Voltes, 2005-2006.
1039
420
Venus del erizo de mar
2002, dibujo, técnica mixta sobre papel.






Venus del erizo de mar
2002, grabado.




Venus del erizo de mar
2002.





Venus del erizo de mar
2002.
Exposiciones: Galería de Arte Rosa Jorge, Nolde, 
Navacerrada, 2003.
422
Venus del erizo de mar
2002, técnica mixta sobre papel,
37 x 26,5 cm.
Exposiciones: Galería de Arte Rosa Jorge, Nolde, 
Navacerrada, 2003.
1046
Venus del erizo de mar
2002, técnica mixta sobre papel,
37 x 26,5 cm.






Venus del erizo de mar
2002.
Exposiciones: Galería de Arte Rosa Jorge, Nolde, 
Navacerrada, 2003.
1048
Venus del erizo de mar
2002.







2002, técnica mixta sobre papel,
37 x 26,5 cm.
Exposiciones: La Plenitud, 3ª Retrospectiva, 1996-2006, 
Ciutadella de Menorca, Sala d`Exposicions, El Roser y Sala 
de cultura “Sa Nostra”, Maó, Museo de Menorca y Sala de 




2002, técnica mixta sobre papel,
48,5 x 33,5 cm.
Exposiciones: La Plenitud, 3ª Retrospectiva, 1996-2006, 
Ciutadella de Menorca, Sala d`Exposicions, El Roser y Sala 
de cultura “Sa Nostra”, Maó, Museo de Menorca y Sala de 




2002, técnica mixta sobre papel,
37 x 26,5 cm.
Exposiciones: La Plenitud, 3ª Retrospectiva, 1996-2006, 
Ciutadella de Menorca, Sala d`Exposicions, El Roser y Sala 
de cultura “Sa Nostra”, Maó, Museo de Menorca y Sala de 






Niño a lomos de su madre
2002, técnica mixta sobre papel,
37 x 26,5 cm.
1053
Mujer con abubilla
2002, técnica mixta sobre papel,
37 x 26,5 cm.
1054
2002, técnica mixta sobre papel,





Pintora que no mira
2002, técnica mixta sobre papel,
37 x 26,5 cm.
Exposiciones: Galería Trama, Barcelona, 2003.
1056
2002, técnica mixta sobre papel,
37 x 26,5 cm.
1057
Pintora contorsionista
2002, técnica mixta sobre papel,
37 x 26,5 cm.
Exposiciones: Galería Trama, Barcelona, 2003 / La Plenitud, 
3ª Retrospectiva, 1996-2006, Ciutadella de Menorca, Sala 
d`Exposicions, El Roser y Sala de cultura “Sa Nostra”, Maó, 
Museo de Menorca y Sala de Cultura “Sa Nostra”, Palma de 





2002, técnica mixta sobre papel,
37 x 26,5 cm.
1059
Mujer con liebre
2002, técnica mixta sobre papel,
37 x 26,5 cm.
1060
2002, técnica mixta sobre papel,






2002, técnica mixta sobre papel,
37 x 53 cm.
Exposiciones: La Plenitud, 3ª Retrospectiva, 1996-2006, 
Ciutadella de Menorca, Sala d`Exposicions, El Roser y Sala 
de cultura “Sa Nostra”, Maó, Museo de Menorca y Sala de 








Las manzanas de oro
2002, técnica mixta sobre papel,
37 x 53 cm.




2002, técnica mixta sobre papel,
36,5 x 107 cm.
Exposiciones: Galería Trama, Barcelona, 2003 / La Plenitud, 
3ª Retrospectiva, 1996-2006, Ciutadella de Menorca, Sala 
d`Exposicions, El Roser y Sala de cultura “Sa Nostra”, Maó, 
Museo de Menorca y Sala de Cultura “Sa Nostra”, Palma 
de Mallorca, Centre d`Exposicions Ses Voltes, 2005-2006 / 





Pintora del pincel verde
2003, acrílico sobre contrachapado,
65 x 81 cm.
Bibliografía: Cuadernos Guadalimar, nº 45, Madrid, 2004 / 
Diario El Mundo, Madrid, 12-01-2003.
Exposiciones: La Plenitud, 3ª Retrospectiva, 1996-2006, 
Ciutadella de Menorca, Sala d`Exposicions, El Roser y Sala de 
cultura “Sa Nostra”, Maó, Museo de Menorca y Sala de Cultura 
“Sa Nostra”, Palma de Mallorca, Centre d`Exposicions Ses 
Voltes, 2005-2006 / Espacio Nolde, Navacerrada, Madrid, 2006.
1066
Mujer tumbada con pañuelo
2003, acrílico sobre contrachapado,
116 x 89 cm.
Bibliografía: Cuadernos Guadalimar, nº 45, Madrid, 2004.
Exposiciones: La Plenitud, 3ª Retrospectiva, 1996-2006, 
Ciutadella de Menorca, Sala d`Exposicions, El Roser y Sala 
de cultura “Sa Nostra”, Maó, Museo de Menorca y Sala de 
Cultura “Sa Nostra”, Palma de Mallorca, Centre d`Exposicions 
Ses Voltes, 2005-2006.
1067
Calígrafa ambidiestra (la japonesa)
2003, acrílico sobre contrachapado,
65 x 54 cm.
Bibliografía: Cuadernos Guadalimar, nº 45, Madrid, 2004.
Exposiciones: La Plenitud, 3ª Retrospectiva, 1996-2006, 
Ciutadella de Menorca, Sala d`Exposicions, El Roser y Sala de 
cultura “Sa Nostra”, Maó, Museo de Menorca y Sala de Cultura 
“Sa Nostra”, Palma de Mallorca, Centre d`Exposicions Ses 






2003, acrílico sobre contrachapado,
65 x 54 cm.
Bibliografía: Cuadernos Guadalimar, nº 45, Madrid 2004.
1070
Pintor y modelo morena
2003, técnica mixta sobre papel,




Mujer con dos niños
2003, técnica mixta sobre cartón,
25,5 x 45,5 cm.
Bibliografía: Cuadernos Guadalimar, nº 45, Madrid, 2004. 
Exposiciones: La Plenitud, 3ª Retrospectiva, 1996-2006, 
Ciutadella de Menorca, Sala d`Exposicions, El Roser y Sala 
de cultura “Sa Nostra”, Maó, Museo de Menorca y Sala de 




La enseñanza de la pintura
2003, técnica mixta sobre papel,
83 x 63 cm.
Bibliografía: Cuadernos Guadalimar, nº 45, Madrid, 2004.
1072
Cuaresma con corona
2003, acrílico sobre tabla,
40 x 29,5 cm.
Bibliografía: Cuadernos Guadalimar, nº 45, Madrid, 2004.
Exposiciones: La Plenitud, 3ª Retrospectiva, 1996-2006, 
Ciutadella de Menorca, Sala d`Exposicions, El Roser y Sala 
de cultura “Sa Nostra”, Maó, Museo de Menorca y Sala de 




2003, carboncillo y pastel sobre papel,
76 x 54 cm.





El pelo de la modelo
2003, técnica mixta sobre papel,
83 x 63 cm.
Bibliografía: Cuadernos Guadalimar, nº 45, Madrid, 2004.
1075
Cuaresma
2003, técnica mixta sobre papel,
40,5 x 30 cm.
Bibliografía: Cuadernos Guadalimar, nº 45, Madrid, 2004.
Exposiciones: La Plenitud, 3ª Retrospectiva, 1996-2006, 
Ciutadella de Menorca, Sala d`Exposicions, El Roser y Sala 
de cultura “Sa Nostra”, Maó, Museo de Menorca y Sala de 
Cultura “Sa Nostra”, Palma de Mallorca, Centre d`Exposicions 
Ses Voltes, 2005-2006.
1076
Pintor y modelo inductora
2003, acrílico sobre contrachapado,
81 x 65 cm.
Bibliografía: Cuadernos Guadalimar, nº 45, Madrid, 2004.
Exposiciones: La Plenitud, 3ª Retrospectiva, 1996-2006, 
Ciutadella de Menorca, Sala d`Exposicions, El Roser y Sala 
de cultura “Sa Nostra”, Maó, Museo de Menorca y Sala de 









Pintora y dos manos
2003, carboncillo y lápices sobre cartón,
25,5 x 45,5 cm.
Bibliografía: Cuadernos Guadalimar, nº 45, Madrid, 2004.
Exposiciones: La Plenitud, 3ª Retrospectiva, 1996-2006, 
Ciutadella de Menorca, Sala d`Exposicions, El Roser y Sala 
de cultura “Sa Nostra”, Maó, Museo de Menorca y Sala de 







2003, carboncillo y lápices sobre cartón,
25,5 x 45,5 cm.
Bibliografía: Cuadernos Guadalimar, nº 45, Madrid, 2004.
1080
Ex libris 






El pintor y la modelo que susurra
2003, carboncillo sobre papel,
29,7 x 42 cm.
Bibliografía: Cuadernos Guadalimar, nº 45, Madrid, 2004.
1082
Pintor y modelo confidente
2003, carboncillo y lápices sobre papel,
29,7 x 42 cm.
Bibliografía: Cuadernos Guadalimar, nº 45, Madrid, 2004.
1083
Modelo guiando al artista
2003, carboncillo y lápices sobre papel,
25,5 x 45,5 cm.





2003, carboncillo sobre papel,
29,7 x 42 cm.
Bibliografía: Cuadernos Guadalimar, nº 45, Madrid, 2004.
1085
Pintor y modelo con pera
2003, carboncillo y pastel sobre papel,
29,7 x 42 cm.
Bibliografía: Cuadernos Guadalimar, nº 45, Madrid, 2004.
1086
Pintor enseñando a la modelo
2003, carboncillo y lápices sobre cartón,
25,5 x 45,5 cm.





La que escucha 
2003. técnica mixta sobre papel,
70 x 54 cm.
Bibliografía: Cuadernos Guadalimar, nº 45, Madrid, 2004.
1088
Matrona con gato
2003, técnica mixta sobre papel,
70 x 54 cm.
Bibliografía: Cuadernos Guadalimar, nº 45, Madrid, 2004.
1089
La enseñanza de la pintura
2003, acrílico sobre contrachapado,
81 x 65 cm.
Bibliografía: Cuadernos Guadalimar, nº 45, Madrid, 2004 / 





El pelo de la modelo
2003, acrílico sobre contrachapado,
81 x 65 cm.
Bibliografía: Cuadernos Guadalimar, nº 45, Madrid, 2004.
Exposiciones: La Plenitud, 3ª Retrospectiva, 1996-2006, 
Ciutadella de Menorca, Sala d`Exposicions, El Roser y Sala 
de cultura “Sa Nostra”, Maó, Museo de Menorca y Sala de 




2003, acrílico sobre contrachapado,
116 x 89 cm.
Bibliografía: Cuadernos Guadalimar, nº 45, Madrid, 2004 / El 
Mundo, El Día de Baleares, 13-02-2006. 
Exposiciones: La Plenitud, 3ª Retrospectiva, 1996-2006, 
Ciutadella de Menorca, Sala d`Exposicions, El Roser y Sala de 
cultura “Sa Nostra”, Maó, Museo de Menorca y Sala de Cultura 
“Sa Nostra”, Palma de Mallorca, Centre d`Exposicions Ses 






2003, óleo sobre aglomerado,
116 x 89 cm.
Bibliografía: Cuadernos Guadalimar, nº 45, Madrid, 2004.
1093
Bañista (la nube rosa)
2003, acrílico sobre contrachapado,
65 x 54 cm.
Bibliografía: Cuadernos Guadalimar, nº 45, Madrid, 2004 / 
Revista Placet, Julio-Agosto de 2006.
Exposiciones: La Plenitud, 3ª Retrospectiva, 1996-2006, 
Ciutadella de Menorca, Sala d`Exposicions, El Roser y Sala de 
cultura “Sa Nostra”, Maó, Museo de Menorca y Sala de Cultura 
“Sa Nostra”, Palma de Mallorca, Centre d`Exposicions Ses 
Voltes, 2005-2006 / Espacio Nolde, Navacerrada, Madrid, 2006.
1094
Poetisa del estío
2003, óleo sobre aglomerado,
116 x 89 cm.
Bibliografía: Cuadernos Guadalimar, nº 45, Madrid, 2004.
Exposiciones: La Plenitud, 3ª Retrospectiva, 1996-2006, 
Ciutadella de Menorca, Sala d`Exposicions, El Roser y Sala 
de cultura “Sa Nostra”, Maó, Museo de Menorca y Sala de 






Pintor retratado por la modelo
2003, acrílico sobre contrachapado,
54 x 65 cm.
Bibliografía: Cuadernos Guadalimar, nº 45, Madrid, 2004.
Exposiciones: La Plenitud, 3ª Retrospectiva, 1996-2006, 
Ciutadella de Menorca, Sala d`Exposicions, El Roser y Sala 
de cultura “Sa Nostra”, Maó, Museo de Menorca y Sala de 
Cultura “Sa Nostra”, Palma de Mallorca, Centre d`Exposicions 
Ses Voltes, 2005-2006.
1096
Pintor y musa en el páramo
2003, acrílico sobre contrachapado,
81 x 65 cm.
Bibliografía: Cuadernos Guadalimar, nº 45, Madrid, 2004.
Exposiciones: La Plenitud, 3ª Retrospectiva, 1996-2006, 
Ciutadella de Menorca, Sala d`Exposicions, El Roser y Sala de 
cultura “Sa Nostra”, Maó, Museo de Menorca y Sala de Cultura 
“Sa Nostra”, Palma de Mallorca, Centre d`Exposicions Ses 
Voltes, 2005-2006 / Espacio Nolde, Navacerrada, Madrid, 2006.
1097
Pintora con sombrero
2003, acrílico sobre contrachapado,
65 x 54 cm.
Bibliografía: Cuadernos Guadalimar, nº 45, Madrid, 2004 / 
Diario de Menorca, 17-12-2005.
Exposiciones: La Plenitud, 3ª Retrospectiva, 1996-2006, 
Ciutadella de Menorca, Sala d`Exposicions, El Roser y Sala 
de cultura “Sa Nostra”, Maó, Museo de Menorca y Sala de 






2004, técnica mixta sobre papel,






2004, técnica mixta sobre papel,





La venus de la cerilla
2004, acrílico sobre contrachapado,
81 x 65 cm.
1102
La del pañuelo y la bola
2004, acrílico sobre contrachapado,
65 x 54 cm.
1103
Pensativa con saltamontes
2004, acrílico sobre contrachapado,






2004, acrílico sobre contrachapado,
65 x 54 cm.
Bibliografía: Cuadernos Guadalimar, nº 45, Madrid, 2004.
1105
Maternidad de las uvas negras
2004, acrílico sobre contrachapado,
81 x 65 cm.
1106
Conversación y pera
2004, acrílico sobre contrachapado,
65 x 54 cm.
Exposiciones: La Plenitud, 3ª Retrospectiva, 1996-2006, 
Ciutadella de Menorca, Sala d`Exposicions, El Roser y Sala 
de cultura “Sa Nostra”, Maó, Museo de Menorca y Sala de 







2004, técnica mixta sobre papel,
82 x 64 cm.
1108
La que pinta en rojo
2004, acrílico sobre contrachapado,
65 x 54 cm.
Exposiciones: La Plenitud, 3ª Retrospectiva, 1996-2006, 
Ciutadella de Menorca, Sala d`Exposicions, El Roser y Sala 
de cultura “Sa Nostra”, Maó, Museo de Menorca y Sala de 









La del martillo y el clavo
2004, técnica mixta sobre papel,
55 x 76 cm.











El que bebe en porrón
2004.
1114









2004, técnica mixta sobre papel milimetrado,
297 x 210 cm.
1117
2004, técnica mixta sobre papel milimetrado,
297 x 210 cm.
1118
2004, técnica mixta sobre papel milimetrado,





2004, técnica mixta sobre papel milimetrado,
297 x 210 cm.
1121
2004, técnica mixta sobre papel milimetrado,











2005, acrilico sobre contrachapado,
46 x 65 cm.
Exposiciones: La Plenitud, 3ª Retrospectiva, 1996-2006, 
Ciutadella de Menorca, Sala d`Exposicions, El Roser y Sala de 
cultura “Sa Nostra”, Maó, Museo de Menorca y Sala de Cultura 
“Sa Nostra”, Palma de Mallorca, Centre d`Exposicions Ses 
Voltes, 2005-2006 / Espacio Nolde, Navacerrada, Madrid, 2006.
1123
Escena amorosa
2005, acrílico sobre contrachapado,
116 x 89 cm.
Bibliografía: El Mundo, El Día de Baleares, 13-02-2006.
Exposiciones: La Plenitud, 3ª Retrospectiva, 1996-2006, 
Ciutadella de Menorca, Sala d`Exposicions, El Roser y Sala 
de cultura “Sa Nostra”, Maó, Museo de Menorca y Sala de 




2005, acrílico sobre contrachapado,
116 x 89 cm.
Bibliografía: El Mundo, El Día de Baleares, 13-02-2006.
Exposiciones: La Plenitud, 3ª Retrospectiva, 1996-2006, 
Ciutadella de Menorca, Sala d`Exposicions, El Roser y Sala 
de cultura “Sa Nostra”, Maó, Museo de Menorca y Sala de 






El tango del esqueleto
2005, acrílico sobre contrachapado,
81 x 65 cm.
Bibliografía: Última Hora Menorca, 16-05-2005
Exposiciones: La Plenitud, 3ª Retrospectiva, 1996-2006, 
Ciutadella de Menorca, Sala d`Exposicions, El Roser y Sala 
de cultura “Sa Nostra”, Maó, Museo de Menorca y Sala de 




La que se pinta las uñas
2005, acrílico sobre contrachapado,
46 x 65 cm.
Exposiciones: La Plenitud, 3ª Retrospectiva, 1996-2006, 
Ciutadella de Menorca, Sala d`Exposicions, El Roser y Sala 
de cultura “Sa Nostra”, Maó, Museo de Menorca y Sala de 
Cultura “Sa Nostra”, Palma de Mallorca, Centre d`Exposicions 
Ses Voltes, 2005-2006.
1127
La Venus del erizo
2005, acrílico sobre contrachapado,
65 x 54 cm.
Exposiciones: Galería Trama, Barcelona, 2007.
1128
La que pinta en el suelo
2005, acrílico sobre contrachapado,
65 x 54 cm.





La mujer de arena
2005, acrílico sobre contrachapado,
46 x 65 cm.
Exposiciones: La Plenitud, 3ª Retrospectiva, 1996-2006, 
Ciutadella de Menorca, Sala d`Exposicions, El Roser y Sala 
de cultura “Sa Nostra”, Maó, Museo de Menorca y Sala de 
Cultura “Sa Nostra”, Palma de Mallorca, Centre d`Exposicions 
Ses Voltes, 2005-2006.
1130
La que bebe en porrón
2005, acrílico sobre contrachapado,
81 x 65 cm.
Exposiciones: La Plenitud, 3ª Retrospectiva, 1996-2006, 
Ciutadella de Menorca, Sala d`Exposicions, El Roser y Sala 
de cultura “Sa Nostra”, Maó, Museo de Menorca y Sala de 




2005, acrílico sobre contrachapado,
65 x 46 cm.
Exposiciones: La Plenitud, 3ª Retrospectiva, 1996-2006, 
Ciutadella de Menorca, Sala d`Exposicions, El Roser y Sala 
de cultura “Sa Nostra”, Maó, Museo de Menorca y Sala de 






La que bebe en porrón
2005, técnica mixta sobre papel,
22 x 22 cm.
Exposiciones: Galería Trama, Barcelona, 2007.
1133
Esqueleto pintando
2005, técnica mixta sobre papel,
22 x 22 cm.






2005, acrílico sobre contrachapado,
65 x 46 cm.
Exposiciones: Galería Trama, Barcelona, 2007.
1135
Guerra a la muerte
2005, acrílico sobre contrachapado,
65 x 46 cm.





Por los campos de Criptana (díptico)
2005, técnica mixta sobre lienzo, 
195 x 260 cm.
Bibliografía: Diario de Alcalá, 21-04-2005 / Diario Menorca, 
28-04-2005 / Diario Menorca, 05-05-2005 / Última Hora, 
Menorca, 05-05-2005 / Puerta de Madrid, Alcalá, 07-05-2005 
/ Última Hora Menorca, 16-05-2005.
Exposiciones: IV Centenario, Casa de la Entrevista, 
Ayuntamiento de Alcalá de Henares, Madrid, 2005 / La 
Plenitud, 3ª Retrospectiva, 1996-2006, Ciutadella de Menorca, 
Sala d`Exposicions, El Roser y Sala de cultura “Sa Nostra”, 
Maó, Museo de Menorca y Sala de Cultura “Sa Nostra”, Palma 





Don Quijote y Rocinante
2005, técnica mixta sobre lienzo,
195 x 130 cm.
Bibliografía: Diario de Alcalá, 16-04-2005 / Diario Menorca, 
28-04-2005 / Diario Menorca, 05-05-2005. 
Exposiciones: IV Centenario, Casa de la Entrevista, 
Ayuntamiento de Alcalá de Henares, Madrid, 2005 / La 
Plenitud, 3ª Retrospectiva, 1996-2006, Ciutadella de Menorca, 
Sala d`Exposicions, El Roser y Sala de cultura “Sa Nostra”, 
Maó, Museo de Menorca y Sala de Cultura “Sa Nostra”, Palma 





Don Quijote y Sancho a la grupa
2005, aguafuerte, punta seca sobre zinc, (plancha, 25 x 33 cm.)





Fiera agarrada por la cola
2006, técnica mixta sobre papel,
16 x 29 cm.
Exposiciones: Galería Trama, Barcelona, 2007.
1140
León y joven atrevida
2006, técnica mixta sobre papel chino “Red Star”,
52,5 x 65 cm.
Exposiciones: Galería Trama, Barcelona, 2007.
1141
La amiga del león
2006, técnica mixta sobre papel chino “Red Star”,
44 x 70 cm.








2006, acrílico sobre contrachapado,
65 x 81 cm.
Exposiciones: Galería Trama, Barcelona, 2007.
1145
El aliento del dragón
2006, acrílico sobre contrachapado,
116 x 89 cm.
Exposiciones: Espacio Nolde, Navacerrada, Madrid, 2006.
1144
León con muchacha temeraria
2006, acrílico sobre contrachapado,





Fauno y mujer con perro
2006, acrílico sobre contrachapado,
89 x 116 cm.
Exposiciones: Galería Trama, Barcelona, 2007.
1146
El tango del dragón
2006, acrílico sobre contrachapado,
100 x 81 cm.
Exposiciones: Galería Trama, Barcelona, 2007.
1147
Amor fiero
2006, técnica mixta sobre papel,
49,5 x 64,5 cm.






2006, óleo sobre aglomerado,
46 x 38 cm. 
Exposiciones: Espacio Nolde, Navacerrada, Madrid, 2006.
1151
Retrato del baritono Joan Pons
2006. 
Propiedad del Ayto. de Ciutadella.
1150
Mujer con gato
2006, acrílico sobre contrachapado,
81 x 65 cm. 






2006, acrílico sobre contrachapado,
46 x 55 cm.
Exposiciones: Espacio Nolde, Navacerrada, Madrid, 2006.
1152
Retrato del baritono Joan Pons
2006, carboncillo sobre papel,
Bibliografía: Propiedad de Joan Pons.
1153
La pescadora
2006, óleo sobre aglomerado,
46 x 38 cm.




2006, técnica mixta sobre papel,
22 x 22 cm.
Exposiciones: Galería Trama, Barcelona, 2007.
1156
Cleopatra II
2006, técnica mixta sobre papel,
22 x 22 cm.





2006, lápices de colores sobre papel,




2006, técnica mixta sobre papel,
22 x 22 cm.
Exposiciones: Galería Trama, Barcelona, 2007.
1160
Cleopatra III
2006, lápices de colores sobre papel,
22 x 17 cm.
Exposiciones: Galería Trama, Barcelona, 2007.
1158
Cleopatra IV
2006, técnica mixta sobre papel,
23 x 16,5 cm.







La reina de las nubes
2006, acrílico sobre contrachapado,
89 x 116 cm.
Exposiciones: Espacio Nolde, Navacerrada, Madrid, 2006 / 
Galería Trama, Barcelona, 2007.
1162
El beso del sátiro (ensayo no realizado)
2006, técnica mixta sobre papel,
49,5 x 64,5 cm.
1161
Ninfa raptada por sátiro
2006, acrílico y carbón sobre papel,
56 x 42 cm.





El beso del sátiro
2006, técnica mixta sobre papel,
49,5 x 64,5 cm.
Exposiciones: Galería Trama, Barcelona, 2007.
1164
La cola
2006, técnica mixta sobre papel,
49,5 x 64,5 cm.
Exposiciones: Galería Trama, Barcelona, 2007.
1165
Apuñalamiento del sátiro
2006, lápices de colores.
22 x 17 cm.






2006, técnica mixta sobre papel de seda,
61 x 84 cm.
Exposiciones: Galería Trama, Barcelona, 2007.
1167
2006, técnica mixta sobre madera estucada.
1168
Judit I
2006, técnica mixta sobre papel,
21,5 x 17 cm.




2006, lápices sobre papel,
21,5 x 17 cm.





2006, técnica mixta sobre papel,
49,5 x 64,5 cm.
Exposiciones: Galería Trama, Barcelona, 2007.
1170
La que se agarra un pie
2006, carboncillo y acrílico sobre papel,
56 x 42 cm.





2006, técnica mixta sobre papel manufacturado,
22 x 22 cm.
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2006, técnica mixta sobre papel manufacturado,





2006, técnica mixta sobre papel manufacturado,
22 x 22 cm.
1175
2006, técnica mixta sobre papel manufacturado,
22 x 22 cm.
1176
472
2006, técnica mixta sobre papel manufacturado,
22 x 22 cm.
1177
2006, técnica mixta sobre papel manufacturado,
22 x 22 cm.
1178
2006, técnica mixta sobre papel manufacturado,





2006, técnica mixta sobre papel manufacturado,
22 x 22 cm.
1180
2006, técnica mixta sobre papel manufacturado,
22 x 22 cm.
1181
2006, técnica mixta sobre papel manufacturado,







2006, técnica mixta sobre papel manufacturado.
1183
Hombre alancelado
2006, carboncillo y lápiz rojo sobre papel,
22,5 x 17 cm.
Exposiciones: Galería Trama, Barcelona, 2007.
1184
2006, técnica mixta sobre papel manufacturado,





2006, técnica mixta sobre papel manufacturado,
22 x 22 cm.
1186
2006, técnica mixta sobre papel manufacturado.
1187
2006, técnica mixta sobre papel manufacturado,
22 x 22 cm.
1188
476
2006, técnica mixta sobre papel manufacturado,
22 x 22 cm.
1189
2006, técnica mixta sobre papel manufacturado,
22 x 22 cm.
1190
2006, técnica mixta sobre papel manufacturado,





2006, técnica mixta sobre papel manufacturado,
22 x 22 cm.
Exposiciones: Espacio Nolde, Navacerrada, Madrid, 2006.
1192
2006, técnica mixta sobre papel manufacturado,
22 x 22 cm.
1193
2006, técnica mixta sobre papel manufacturado,
21 x 21 cm.





















Figura femenina, 2. Desnudo femenino, 1. Figura masculina, 2 (Grupo 1, 
Payaso 1).  Marina, 1. Paisaje urbano, 1 (catedral de Ciudadela). Bodegón, 9 
(muñecas 1, máscara 1, violín 1, cerámicas 6).
TÉCNICA
Óleo, 6. Tinta china, 4. Tintas, 3. Rotulador, 1. Litografía, 1 (ramo de flores).
SOPORTE






Bodegón, 1. Paisaje, 1.
TÉCNICA
Óleo, 1. Carboncillo, 1.
SOPORTE
























Figura femenina, 8 (niña 1, retrato 2, María 2, pareja femenina 2, desnudo 1). 
Figura masculina, 2 (desnudo 1, retrato 1). Parejas, 2 (matrimonio joven 1, 
soldado con novia 1). Grupo, 1. Fragmento, 1. Mano, 1. Bodegón, 1.
TÉCNICA
Óleo, 10. Dibujo técnica mixta, 3. Carboncillo, 1.
SOPORTE






Figura femenina, 9 (María ingrávida 1, María con rosas y dos manzanas 1, 
retrato 2, niña 2, muchacha 1, pareja dos niñas 1, desnudo 1). Bodegón, 5 (mesa 
con dos manzanas 1, frutas y bañistas 1, mesa con mantel 1, pera 1). Paisaje, 2. 













Dibujo técnica mixta, 7. Óleo, 10. Temple al huevo, 2.
SOPORTE






Figura femenina, 17 (niña 1, bañista 5, retrato niña 1, desnudo 4, retrato 2, 
pareja desnudo 1). Grupos, 2 (retrato cuatro niños de la viuda de Usera 1, 
tres personajes 1). Hierbas, 1. Animales muertos, 3. Marinas, 2. Paisaje, 1. 
Bodegón, 3 (patos y embalaje 1, mesa con dos patos 1, dos tazones 1 -María al 
fondo-). Cordero engalanado, 1.
RELIEVES
2 Obras (zapatilla de niño 1, guante de niño 1).
TÉCNICA
Óleo, 12. Carboncillo, 2. Dibujo técnica mixta, 15. Poliéster policromado, 2.
SOPORTE






Figura femenina, 3 (mujer con cepillo y aguja -María-1, anunciación -María- 
1, María y una oveja que pasa 1). Figura masculina, 5 (cabeza 1, hombre joven 
con globo 1, el hombre del cordero 1, el hombre y el cordero 1, hombre flotando 











pájaro clavado a un madero 1, pájaro crucificado 1, silla ardiendo 1). Pareja, 
1 (personajes maquillados para un drama). Caballo y perro, 1. Globo azul, 1. 
Mano, 1.
RELIEVES
11 Obras. Figura femenina, 1 (mujer embarazada semidesnuda). Pasteles, 3. 
Tiesto, 1. Vaso dentífrico, 1. Flotador, 1. Fabada, 1. Talego para pinzas, 1. 
Vaso de leche, 1. Caneco, 1.
ESCULTURA
2 Obras. Bombilla, 1. Taza, 1.
GRABADO
4 Obras. Pera, 1. Silla, 2. Bocadillo de flores, 1.
TÉCNICA
Óleo, 3. Dibujo técnica mixta, 15. Carboncillo, 4. Aguafuerte, 2. Litografía, 2. 
Poliéster policromado, 9. Pasta de madera, 1. Mastic, 1. Bronce, 2.
SOPORTE






Figura femenina, 1 (retrato impertinente). Parejas, 3 (los amantes de las 
cerezas 1, el amor y el tenedor 1, personajes maquillados para un drama 1). 
Grupos, 1 (mujer mojada). Flores, 1. Paisaje nublado en Navalperal, 1.  Pies 
con estigmas, 1. Mano florecida, 1. Bodegón, 3 (tazón con flores 1, altar para 
una paloma 1, paloma de las aguas 1).
TÉCNICA
Dibujo técnica mixta, 1. Óleo, 8. Carboncillo, 2.
SOPORTE


















Figura femenina, 1 (María y el biberón). Figura masculina, 2 (retrato 1, 
personaje con paleta 1). Grupo, 1 (L´Atleta albinos). Pies, 1. Bodegón, 7 (huesos 
de pollo, rosas y cerezas 1, desayuno con churros 1, roscón de Reyes 1, manzana 
amarilla 1, mondas de naranja 1, bombilla y plato 1, flor de tomillo 1).
TÉCNICA
Óleo, 10. Carboncillo, 1.
SOPORTE






Figura femenina, 1 (María Antonia). Figura masculina, 1 (mi padre). Grupo, 
1 (cordero de doce kilos). Bodegón, 9 (juguetes y pan con chocolate 1, el pañuelo 
1, regalo para la gran Juana 1, zapato y calcetín 1, zapatillas de goma 2, el misal 
1, palma de ramos 1, herramientas 1).
TÉCNICA
Temple al huevo, 6. Carboncillo, 4. Dibujo para un grabado, 1. Grafito, 1.
SOPORTE












Figura femenina, 3 (María con ojos cerrados 1, la trenza 1, dos mujeres 1). 
Figura masculina, 1 (el actor amateur). Manos, 2 (la mano izquierda de Pau 
Faner 1, S/T. 1). Paisaje, 1 (el pino). Paisaje urbano, 2 (faro de Ciudadela 1, 
casita de huerto 1). Bodegón, 14 (dos caracoles 1, chumbera 1, barquita 1, 
caracoles en mi mesa 1, hojas de chumbera 1, bolsa con higos 1, dos caracoles 
y lápiz 1, desayuno con ensaimada 2, conchas 1, berenjenas y cuchilla 1, dos 
berenjenas 1, S/T. 1).
GRABADO
1 Obra. Figura femenina, 1 (María, la trenza).
TÉCNICA
Acuarela, 5. Temple al huevo, 12. Carboncillo, 3. Dibujo técnica mixta, 2. 
Aguafuerte, 1.
SOPORTE






Figura masculina, 3 (autorretratos). Mano, 3 (mano con cigarrillo 1, mano con 
churros 2). Paisaje urbano, 3 (casa con dos pinos 2, plazoleta al atardecer 1). 
Bodegón, 8 (vaso de leche 1, bellotas 1, confituras 1, gafas submarinas 2, mesa 
revuelta 1, guantes de goma 1, S/T. 1).
GRABADO
1 Obra. La mano, 1.
TÉCNICA
Temple al huevo, 11. Tempera, 1. Carboncillo, 4. Dibujo técnica mixta, 1. 
Aguafuerte, 1.
SOPORTE















Figura femenina, 1 (María en el agua). Bodegón, 6 (sopas de pan 1, oli agua 
con higos 1, mazapanes 1, frutas escarchadas 1, bocadillo de calamares 1, pastas 
de té y martillo 1).
TÉCNICA
Acuarela, 3. Temple al huevo, 3. Dibujo técnica mixta, 1.
SOPORTE






Figura femenina, 4 (María con servilleta 1, María 3). Figura masculina, 3 
(autorretrato 1, pintor 2). Pareja, 2 (María y Matías 1, el abrazo 1). Bodegón, 
14 (mesa con cafetera 1, lagarta 1, pastel sobre fondo oscuro 1, restos de tarta 1, 
S/T. 1, sándwich vegetal 1, croissant 1, dos suizos 1, brocha 1, huevera, cuchara 
y babero 1, fabada 1, jacintos 1, anémonas 1, anémonas y colilla 1).
TÉCNICA
Carbonillo, 7. Acuarela, 6. Dibujo técnica mixta, 5. Tinta china, 1. Temple al 
huevo, 2. Tintas, 1.
SOPORTE
















Figura femenina, 26 (María con sandía 2, María con libreta 1, moño 1, María 
con los ojos cerrados 1, retrato de espaldas 1, S/T. 3, María de perfil con 
pendientes 1, bañista 1, María bebiendo café 1, María con churro 1, María 
pintando 1, desayunando 1, María de espaldas con trenza 1, María con espejo 
1, María con gafas y mano en el pecho 1, María peinándose 1, María fumando 
1, María sentada en taburete 1, María con los brazos cruzados 1, María con 
teléfono 1, María de la escoba, retrato de frente 1). Figura masculina, 1 (pintor 
de espaldas). Pareja, 1 (el beso, -María y Matías-). Mano, 2 (mi mano sudada 
1, mano con pincel 1). Bodegón, 4 (tenazas 1, taza 1, croissant 1, cuchara y 
tintero 1).
TÉCNICA
Dibujo técnica mixta, 9. Temple al huevo, 9. Carboncillo, 6. Aguada, 3. Acuarela, 
6. Sanguina, 1.
SOPORTE






Figura femenina, 1 (María bailando). Figura masculina, 1 (retrato de Carlos 
Bustelo). Parejas, 3 (flautista sentado y bailarina -María y Matías- 1, flautista y 
bailarina -María y Matías- 1, la columna vertebral 1). Grupo, 2 (el joven pintor 
-María- 2). El cuchillo, 1, Bodegón, 1 (dos peras y uvas).
TÉCNICA


















Figura masculina, 1 (S/T. dos niños). Pareja, 1 (María-Matías). Mano, 2. 
Bodegón, 12 (flores de tela 2, florero 2,  S/T. 8).
TÉCNICA
Dibujo técnica mixta, 2. Temple al huevo, 3. Acuarela, 10.
SOPORTE






Figura femenina, 6 (las ondas -María- 1, desnudo cenital -María-1, la modelo 
dormida -María- 1, manzana mordida -María- 1, gran desnudo -María- 1, 
María Dandy 1). Figura masculina, 5 (jugador de crucigramas 1, pintor de 
perfil -Matías- 1, S/T. -Matías- 1, tarde de verano -Matías- 1, S/T. 1). Parejas, 
3 (pintor dominical 1, pintor y modelo 1, el paraguas y la boina 1). Bodegón, 4 
(naturaleza muerta con barquito 1, frutas 1, vino y flores de papel 1, S/T. 1).
GRABADO
Doble filo, 9 (parejas 2, bodegón 1, manos 4, figura masculina 1, silla 1). Figura 
femenina, 1 (las sienes). Bodegón, 1 (homenaje a J. R. Jiménez).
TÉCNICA
Acrílico, 1. Acuarela, 1. Temple al huevo, 3. Pastel, 2. Dibujo técnica mixta, 4. 


















Figura femenina, 4 (desnudo de espaldas 1, en la chopera 1, S/T. 2). Figura 
masculina, 3 (cabeza de niño 1, el burro 1, niño con abanico 1). Parejas, 3 (pareja 
bailando 2, pintor y modelo 1). Bodegón, 4 (taza con frutas 1, frutero con piña 
1, S/T. 2).
GRABADO
Figura femenina, 1 (María dormida). Pareja, 1 (pintor y musa). Oreja, 1.
TÉCNICA
Dibujo técnica mixta, 8. Acrílico, 4. Carboncillo, 1. Óleo, 1. Acuarela, 1. 
Aguafuerte, 3.
SOPORTE






Figura femenina, 3 (dos mujeres 1, retrato de Ana Alvear 1, mujer y muerte 
pintora 1). Parejas, 8 (el matrimonio Quetlas 1, gran escena pasional 1, el artista 
satisfecho 1, la nuca 1, escena galante en el campo 1, pareja sentada 1, tarde en 
la charca 1, vino tinto 1). Grupo, 2 (las dos modelos 1, la familia del pintor 1). 
Paisaje, 1 (la vista). Bodegón, 8 (me acuerdo del mar 1, frutero cónico 1, frutero 












Figura femenina, 8 (dos desnudos 1, cabeza de María 1, María de perfil 1, el 
desayuno 2, la paleta 1, el descanso 1, desnudo 1). Figura masculina, 4 (pintor 
dominical 1, niño con abanico 1, el flautista 1, el dibujante -Matías- 1). Parejas, 
2 (zapatos de tacón 1, la cabellera 1). Cabeza de caballo, 1. Ojos, 1. Mano con 
pincel, 1. Bodegón, 2 (uvas negras 1, pequeño frutero 1).
TÉCNICA
Acuarela, 4. Acrílico, 6. Carboncillo, 4. Dibujo técnica mixta, 4. Grafito, 2. 
Temple al huevo, 1. Aguafuerte, 23. Litografía, 1.
SOPORTE
Papel, 12. Papel de seda, 1. Aglomerado, 1. Tabla, 7. Tablex, 1. Formica, 8. 






Figura femenina, 1 (d´Apres Murillo). Figura masculina, 1 (voyeur). Parejas, 
20 (pequeño asesinato 2, pequeño rapto 2, ensayo de un drama 2, el beso 1, el 
brindis 1, pequeña escena pasional 1, la bailarina presumida 1, juego de manos 
1, el tacto 1, vino blanco 1, gran pintor y musa 1, pareja en la playa 1, el raptor 
pálido 1, conversación amorosa 4). Bodegón, 1 (aves y flores).
ESCULTURA
Figura femenina, 1 (desnudo sobre un pie). Figura masculina, 2 (la escultura 
1, torso alado 1). Parejas, 3 (conversación amorosa 2, pequeño asesinato 1). 
Bodegón, 2 (plato de judías 1, bodegón casco 1).
TÉCNICA
Óleo, 6. Dibujo técnica mixta, 7. Acrílico, 9. Pastel, grafito, 1. Aguafuerte, 1. 
Escultura, 8.
SOPORTE















Figura femenina, 2 (fumadora en pipa 1, poetisa desnuda 1). Figura masculina, 2 
(el color del vino 1, pintor pintando 1). Parejas, 13 (conversación amorosa 2, tarde 
en el campo 1, pintor de naufragios 1, conversación en el taller 1, pareja 4, pareja 
en el suelo 1, el pelo de la modelo 1, el volcán 1, pintor modelo y pizarra 1).
ESCULTURA
Figura femenina, 1 (muchacha corriendo). Figura masculina, 1 (torso mítico). 
Parejas, 2 (la copa 1, pintor y modelo 1). Animales, 4 (carnero 3, tintinábula 1).
TÉCNICA
Acrílico, 3. Dibujo técnica mixta, 15. Pastel, 1. Escultura, 8.
SOPORTE






Figura femenina, 9 (S/T. 1, bañista con vela en el horizonte 1, bañista con 
jarra 1, bañista con pez 1, el baño oscuro 1, bella en el agua 1, muchacha vestida 
de rojo 1, estudio para escultura 2). Figura masculina, 8 (pintor de nubes 1, 
el escultor ciego 1, corredor sonámbulo 1, pintor ebrio 1, pintor eufórico 1, 
cabeza monumental para escultura de San Gabriel 3). Parejas, 10 (S/T. 1, 
juegos de playa 4, abrazo en el campo 1, pintor y modelo contorsionista 1, la 
contemplación 2, estudio para escultura 1). Grupos, 3 (la hora bruja 1, cinco 












Figura femenina, 1 (mujer pájaro). Figura masculina, 5 (homenaje a Berruguete 
2, hombre flauta 1, S/T. 2). Bodegón, 8 (copa rota 1, copa con uvas 1, puñal 1, 
florero hueso 1, cabeza, pájaro, fuente 1, pájaro 1, mosca flor 1, sepia 1).
TÉCNICA
Dibujo, 2. Óleo, 5. Dibujo técnica mixta, 6. Collage 1, acuarela, 3. Acrílico, 3. 
Pastel, 2. Carboncillo, 3. Escultura, 15.
SOPORTE







Figura femenina, 16 (maquillaje 1, cabeza de mujer con pendientes rojos 1, 
desnudo con gato 1, S/T. 1, desnudo romano 1, Inés Barbero 1, mujer con 
mascara 1, Venus y cupido 2, desnudo con pipa 1, representación del sol 2, 
bella con congrio 1, ninfa y fauno 1, mujer con abanico 1, Nereida sobre toro 
marino 1). Figura masculina, 14 (cabeza con sombrero y pitillo 1, flautista con 
sombrero 1, joven flautista 3, Pablo y Ángel Barbero 2, aquí se narra la muerte… 
3, cabeza de hombre con camiseta 1, cabeza con sombrero 1, pintor pájaro y 
niño 1, corona de laurel 1). Parejas, 11 (pequeña escena amorosa 1, pareja y 
niña con flores 1, muchacha con abanico 1, pincelada azul 1, la hora de la siesta 
1, pareja 1, pareja con copa y campanilla 1, pareja con uvas 1, pareja romana 
1, pareja con copa y frutero 1, blue shadow 1). Grupo, 1 (la aparición del toro 
marino). Bodegón, 3 (cuervos pintores 1, peras en árbol 1, laurel 1). Mano, 2 
(mano 1, mano con pincel 1).
GRABADO
Las cosquillas, 1. S/T. 1.
TÉCNICA
Dibujo técnica mixta, 13. Acrílico, 3. Óleo, 3. Acuarela, grafito, 9. Dibujo lápices 

















Figura femenina, 9 (desnudo con abanicos 1, desnudo con abanico 1, mujer con 
abanico 1, cabeza de espaldas 1, desnudo pálido 1, mujer con tres higos y vaso 1, 
desnudo con falda blanca 1, mujer con pipa y copa 1, desnudo en movimiento 
1). Figura masculina, 5 (pintor 1, ilustración sobre un poema 1, S/T. 3). Pareja, 
9 (los placeres 1, Cibeles y Neptuno 1, comedores de uvas 5, amor ebrio 1, S/T. 
1). Bodegón, 2 (bodegón con avispas 1, bodegón con dos limones y flauta 1). 
Grupo, 1 (S/T.).
TÉCNICAS
Tintas, 2. Carboncillo, 1. Pastel,  grafito, 1. Óleo, 2. Acrílico, 13. Dibujo técnica 
mixta, 1. Carboncillo, 1.
SOPORTE






Figura femenina, 18 (cabeza a contraluz 2, mujer sentada 3, desnudo con 
libélula 4, mujer dormida al sol 1, mujer y niño mirón 1, desnudo con abanico 
1, mujer de blanco 1, desnudo en el suelo con libélula 1, desnudo al anochecer 
1, S/T. 3). Figura masculina, 2 (pintor y niña 1, pintor de nubes 1). Parejas, 
29 (rechazo 2, el aprendizaje de la pintura 2, el descanso 6, pintor con visera y 
modelo 1, modelo desmayada 1, pareja 1, pareja con manzana y niño 1, pintor y 
modelo 1, dos desnudos con caracola 1, pasión y melancolía 10, pareja con niño 












Figura femenina, 2 (cabeza femenina 1, cabeza femenina con gorro 1). Figura 
masculina, 1 (Torso mítico).  
TÉCNICA
Dibujo técnica mixta, 5. Acrílico, 21. Pastel, grafito, 4. Carboncillo, 10. Óleo, 1. 
Lápices de color, 2. Tinta china, 1. Monotipo, técnica mixta, 5. Estampación, 
técnica mixta, 5. Escultura, 4.
SOPORTE






Figura femenina, 5 (S/T. 2, figura en reposo 1, desnudo en la fuente 1, bañista 
con abanico 1). Parejas, 5 (pareja con bola roja 1, S/T. 3). Grupo, 1 (el bombardeo 
de Bagdad). Mano, 1. Sello, 1 (fray Luís de León).
GRABADO
Figura masculina, 2 (pintor melancólico 1, pintor con ángeles 1). Parejas, 4 (pintor 
y modelo 1, familia pintando 1, los fumadores 1, el placer de la pintura 1).
TÉCNICA
Acrílico, 3. Buril y punta seca, 7.
SOPORTE
















Figura femenina, 12 (S/T. 3, desnudo con abanico 1, mujer y toro 2, el olvido 1, 
desnudo de perfil con barretina 1, desnudo de frente con barretina 1, desnudo con 
pájaro y gato 1, mujer con pipa y gato 1, mujer con gato 1), Figura masculina, 2 
(S/T. 1, el escultor del caballo caído 1), Parejas, 10 (S/T. 1, la cerilla 1, el llanto 2, 
los actores 2, la cogida 2, el placer de la pintura 1, familia pintando 1), Centauro 
con perro, 1. Faja para el vino de la Paz, 1. Alegoría catalana, 1. Bodegón, 3 
(bodegón con pájaro y serpiente 1, la paloma 1, bodegón mediterráneo 1). 
GRABADO
Figura femenina, 2 (el llanto 1, el olvido 1). Parejas, 3 (los actores 1, la cogida 2).
ESCULTURA
Figura femenina, 1 (maqueta de escultura). Figura masculina, 2 (cabeza de fauno 




Acrílico, 16. Carboncillo, 2. Pastel, 6. Dibujo técnica mixta, 3. Óleo, 1. Grabado, 
3. Aguafuerte, 2. Escultura, 3. Relieve, 1.
SOPORTE






Figura femenina, 4 (desnudo leyendo 1, la lectura 2, desnudo de rodilla 1). 
Figura masculina, 2 (el joven submarinista 1, caballista acrobático 1). Parejas, 
15 (la doma 1, la cogida 2, centauros 4, pareja blanca 1, la puerta del mar 1, pareja 
en amarillo y violeta 1, las plomadas 1, juegos de playa 1, cabellos perfumados 1, 
el amor 1, amor barroco 1). Bodegón, 4 (naturaleza muerta con pájaros 1, rosa 











Acrílico, 15. Carboncillo, 5. Dibujo técnica mixta, 1. Pastel, 1. Óleo, 2.
SOPORTE






Figura femenina, 6 (baño al atardecer 1, la puntilla 1, cabeza femenina 2, 
desnudo con escarabajo 1, desnudo leyendo 1). Figura masculina, 2 (desnudo 
de perfil 1, S/T. 1). Parejas, 24 (amor en la playa 1, erizo de mar 1, púa de erizo 
1, amor loco 1, la doma 2, la anunciación 1, dos desnudos con cangrejo 1, toro 
trágico 5, escultor de cabezas 4, tres desnudos 1, escultor de cabezas y gato 
1, S/T. 2, pintor muerto de amor 2, pintor seducido 1). Homenaje a Walter 
Benjamín 1. Abanico 1.
GRABADO
Figura femenina, 2 (S/T. 2). Pareja, 2 (S/T. 1, la anunciación 1).
ESCULTURA
Figura femenina, 1 (gran cabeza de fresno). Figura masculina, 2 (cabeza de 
fauno joven 1, cabeza algo grotesca).
TÉCNICA
Acrílico, 12. Óleo, 3. Dibujo técnica mixta, 9. Pastel, 1. Carbón y pastel, 1. 
Grabado, 4. Escultura, 3.
SOPORTE
Tablex, 12. Aglomerado, 2. Papel, 10. Papel Kraft, 1. Corcho, 1. Mural, 1. 
















Figura femenina, 13 (veritable portrait de la virgen 2, cabeza que mira 1, 
inacabado 1, S/T. 2, mujer niño y cabra 1, la pastora 1, desnudo con pera y libro 
1, desnudo amarillo 1, media figura con naranja 1, media figura blanca 1, la 
piedad 1). Figura masculina, 1 (cabeza azul). Parejas, 10 (contra luz en verde 
1, contraluz 1, desnudo y dos pintores 1, dos mujeres acostadas 1, cupido Venus 
y mujer 1, cuatro desnudos 1, el crochet 1, las indolentes 1, modelo y pintor 1, 
pareja bailando 1). Bodegón, 6 (frutero y pájaro volando 1, frutero y cuatro 
pájaros 1, pájaro flores y copa 1, pequeña naturaleza muerta 1, la coliflor 1, 
frutero con peras y melocotón 1). Animales, 2 (micifuza 1, oveja y pájaro 1).
TÉCNICA
Carboncillo, 1. Acrílico, 19. Dibujo técnica mixta, 6. Óleo, 1.
SOPORTE






Figura femenina, 3 (desnudo sobre verde 1, S/T. 1, mujer sobre toro blanco 1). 
Pareja, 2 (la barca del amor 1, el barquero 1). Quijote, 2 (escena del Quijote 2). 
Bodegón, 2 (nada es sencillo 1, todo es sencillo 1).
RELIEVE
Figura femenina, 11 (desnudo con pera a la izquierda 1, mírame 1, cabeza de 
perfil 1, desnudo con pera a la derecha 1, mujer que se toca la boca 2, pintora 
zurda 1, la Venus de la zamuja 1, S/T. 1, la Venus del hacha 1, desnudo frontal 1). 
Figura masculina, 1 (el marinero). Pareja, 1 (el barquero). Bodegón, 1 (verano 
en Ávila).
TÉCNICA

















Figura femenina, 9 (S/T. 2, desnudo con tres higos y pájaro 1, pintora magnifica 
1, modelo con pequeño cuadro 1, mujer y niño en el agua 3, Fabiolera 1). Figura 
masculina, 3 (escultor de cabezas 2, s´Homo des Be 1). Parejas, 16 (pareja 
con gemelos 1, autorretrato con novia 1, pintor y mujer con cola de caballo 1, 
escena en el río 1, pintor y modelo en el jardín 1, dos mujeres viendo caer el sol 
1, chorro de luz en el río 1, el baile de la pintura 1, el pintor y la modelo 1, el 
baile del vino 1, el cielo verde 1, el baile de la manzana 1, mujer y centauro 1, 
modelo y pintor y melocotón 1, el baile de la copa 1, centauro mujer y niño 1). 
Bodegón, 1 (bodegón con pájaro y copa 1).
TÉCNICA
Acrílico, 20. Pastel, 4. Grafito, 1. Dibujo, 1.
SOPORTE






Figura femenina, 34 (S/T. 27, mujer genuflexa 1, mujer con anillo 1, desnudo 
con taza 1, mujer con gato 1, la voluptuosa 1, desnudo 1, Eva de espaldas 1, Eva 
1). Figura masculina, 6 (S/T. 3, el abuelo 1, Federico Gª Lorca 2). Parejas, 9 
(S/T. 2, el último sol 1, baile de exhibición 1, la tarde 1, la lanza 1, la salida del 












Figura femenina, 5 (S/T. 1, la Venus de las tijeras 1, desnudo 1, uno + uno igual 
infinito 1). Figura masculina, 1 (el abuelo). Pareja, 1 (el brindis).
TÉCNICA
Dibujo, 25. Dibujo técnica mixta, 4. Acrílico, 11. Aguafuerte, 5. Grabado, 2.
SOPORTE






Figura femenina, 19 (S/T. 1. maternidad 1, bailarina 1, Talía, 16, pensadora 
con gato 1). Figura masculina, 3 (el buen pastor 3). Parejas, 7 (la familia del 
flautista 1, modelo y pintor 1, baile de poniente 1, el abrazo 1, soneto amoroso 
1, el arrebato 1, el cascabel 1). Bodegón, 1 (S/T. 1).
GRABADO
Figura femenina, 2 (desnudo con perfil rojo 1, desnudo con sanguina 1). Pareja, 
2 (pareja 1, pintor y modelo enlazados 1).
TÉCNICA
Acrílico, 11. Dibujo técnica mixta, 17. Carboncillo, 1. Aguafuerte, 4.
SOPORTE
Tela, 1. Cartón, 4. Tabla, 1. Aglomerado, 1. Contrachapado, 5. Tablex, 1. Papel, 
















Figura femenina, 11 (Talía 2. S/T. 2, portada revista 1, la gran poetisa 1, la 
lectura 1, pintor y musa bailando 1, la salida del baño 1, giganta con pañuelo 1, 
conversación 1). Figura masculina, 1 (Camilo José Cela).
GRABADO
Figura femenina, 1 (Venus y cupido).
ESCULTURA
Figura femenina, 4 (Talía 4). Mano, 1 (fragmento, Talía).
TÉCNICA
Dibujo técnica mixta, 2. Acrílico, 6. Óleo, 1. Aguafuerte, 1. Escultura, 5.
SOPORTE






Figura femenina, 7 (maternidad con niño pintor 1, cabeza de pintora 1, 
maternidad se sa Cullera 1, la Venus del agua 1, mujer con sandalias y gato 1, 
mujer peinándose 1, la chica del erizo 1). Parejas, 2 (dos mujeres con pájaro 1, el 
soplo 1), El Quijote, 40 (la aventura de los molinos 1, don Quijote Sancho mujer 
y perro 1, don Quijote Sancho y el bálsamo de fierabrás 1, las tres aldeanas 1, el 
caballo Clavileño 1, en la cueva de Montesinos 1, Sancho come y don Quijote 
quiere morir 1, don Quijote y Sancho pisados por los toros 2, don Quijote 
llevado a la jaula 2, Sancho manteado 1, S/T. 24, la carreta de la muerte 1, las 
bodas de Camacho 1, Maritornes y Sancho 1, don Quijote y el Vizcaíno 1).
RELIEVES 
Don Quijote, 4 (don Quijote, I-II-III-IV) Grupo escultórico reyes de 
Mallorca, 28 (memoria 3, emplazamiento 1, estudio 24).
TÉCNICA

















Figura femenina, 33 (muchacha con frasco de aceitunas 1, mujer con las manos 
como alas 1, pendientes de cerezas 1, la desmelenada 1, Eva pálida 1, Venus y 
cupido 2, S/T. 5, la muchacha y el rabilargo 1, lectora con pendientes rojos 1, 
la tarde de los pájaros 1, mujer sobre sabana verde 1, dibujante de insectos 1, 
recolectora de judías 1, Venus del erizo 7, la miope 1, la exhibicionista 1, niño 
a lomos de su madre 1, mujer con abubilla 1, pintora que no mira 1, pintora 
contorsionista 1, mujer con liebre 1). Figura masculina, 2 (flautista, volcán y 
tortuga 1, flautista y tomate 1). Parejas, 7 (los apasionados 1, los enamorados 1, 
fútbol en el campo 1, dos futbolistas 1, las manzanas de oro 1, S/T. 1, encuentros 
en horizontal 1).
TÉCNICA
Acrílico, 16. Dibujo técnica mixta, 20. Grabado, 1.
SOPORTE






Figura femenina, 17 (pintora del pincel verde 1, mujer tumbada con pañuelo 
1, calígrafa ambidiestra 1, mujer con dos niños 1, muchacha con espejo1, la 
enseñanza de la pintura 2, cuaresma con corona 1, cuaresma 1, pintora y dos 
manos 1, la que escucha 1, matrona con gato 1, gran desnudo 1, pintora del 
horizonte 1, bañista 1, poetisa del estío 1, pintora con sombrero 1). Figura 











modelo inspiradora 1, el pelo de la modelo 1, pintor y modelo inductora 1, 
familia de pintores 1, el pintor y la modelo que susurra 1, pintor y modelo 
confidente 1, modelo guiando al artista 1, S/T. 1, pintor y modelo con pera 1, 
pintor enseñando a la modelo 1, pintor retratado por la modelo 1, pintor y musa 
en el páramo 1). Ex libris, 1 (Celso García de Tuñon). 
TÉCNICA
Acrílico, 8. Dibujo técnica mixta, 7. Carboncillo, 9. Óleo, 2.
SOPORTE






Figura femenina, 13 (S/T. 3, pintora andaluza 1, la Venus de la cerilla 1, la del 
pañuelo y la bola 1, pensativa con saltamontes 1, la del helado 1, la que pinta 
en rojo 1, la del martillo y el clavo 1, la bella 1, maternidad de las uvas negras 
1). Figura masculina, 2 (el que bebe en porrón 1, el que pinta con el pie 1). 
Parejas, 9 (S/T. 6, pareja de pintores 1, conversación y pera 1, la caridad 1).
TÉCNICA
Dibujo técnica mixta, 9. Acrílico, 9.
SOPORTE






Figura femenina, 8 (la agachadita 1, la que se pinta las uñas 1, la Venus del 











la pintora pelirroja 1). Parejas, 4 (escena amorosa 1, el tango del esqueleto 1, la 
guerra 1, guerra a la muerte 1). Esqueleto pintando, 1. El Quijote, 2 (por los 
campos de Criptana 1, don Quijote y Rocinante 1).
GRABADO
Don Quijote y Sancho a la grupa 1.
TÉCNICA
Acrílico, 12. Dibujo técnica mixta, 4. Aguafuerte, 1.
SOPORTE






Figura femenina, 43 (fiera agarrada por la cola 1, león y joven atrevida 1, la 
amiga del león 1, león con muchacha temeraria 1, el aliento del dragón 1, amor 
fiero 2, fauno y mujer con perro 1, el tango del dragón 1, mujer con gato 1, 
maternidad mediterránea 1, la pescadora 1, Cleopatra 6, la reina de las nubes 1, 
ninfa raptada por sátiro 1, la cola 1, apuñalamiento del sátiro 1, el beso del sátiro 
2, Judit 2, la lujuria 1, la que se agarra un pie 1, S/T. 15). Figura masculina, 5 
( Joan Pons 2, hombre alanceado 1. S/T. 2). Manos, 1. Parejas, 6 (playa blanca 
1, los apasionados 1, S/T. 3).
TÉCNICA
Dibujo técnica mixta, 36. Acrílico, 9. Óleo, 2. Lápices de color, 4. Carboncillo, 2.
SOPORTE
Papel, 17. Papel chino, 2. Papel seda, 1. Papel hecho a mano, 21. Contrachapado, 































































































 MADERA DE FRESNO




















 PAISAJE CON FIGURA
 PAISAJE SIN FIGURA
 MISCELANEA
 RETRATO
 FIGURA FEMENINA DESNUDA
 FIGURA FEMENINA VESTIDA 
 FIGURA MASCULINA DESNUDA
 FIGURA MASCULINA VESTIDA
 PAREJA FEMENINA DESNUDA
 PAREJA FEMENINA VESTIDA    
 NIÑO Y FIG, FEMENINA DESNUDA
 PAREJA MASCULINA DESNUDA    
















































 NIÑO Y FIG. MASCULINA DESNUDA
 PAREJA DESNUDA 
 PAREJA VESTIDA 
 GRUPO FEMENINO DESNUDO   
 GRUPO FEMENINO VESTIDO
 GRUPO MASCULINO DESNUDO
 GRUPO MASCULINO VESTIDO
 GRUPO MIXTO DESNUDO 
 GRUPO MIXTO VESTIDO
PRODUCCIÓN/Obras
                                                  
 1965
 1966
 1967
 1968
 1969
 1970
 1971
 1972
 1973
 1974
 1975
 1976
 1977
 1978
 1979
 1980
 1981
 1982
 1983
 1984
 1985
 1986
 1987
 1988
 1989
 1990
 1991
 1992
 1993
 1994
Cl
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fic
ac
ión
1
80
70
6
1
6
3
42
42
17
2
3
16
19
32
39
12
12
12
23
18
7
23
34
9
16
29
18
46
32
25
45
49
26
57
20
38
25
41
508
19
65
 1995
 1996
 1997
 1998
 1999
 2000
 2001
 2002
 2003
 2004
 2005
 2006
Cl
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32
23
29
57
35
18
81
42
33
24
16
55

